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Pracownia 59, prof. Jacka Dyrzyńskiego, ASP w Warszawie 20.02.2004 
1. Praca Janusza Maciąga
2. Praca Joanny Woydy
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Jan Rylke, Widoki Warszawy, wizualizacje, performance 26.03.2004
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Krzysztof Knittel (performance) 16.04.2004 
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Kasia Niestorowicz, rysunek, video, performance 27.05.2004
Kasia Niestorowicz, Julian Raczko
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Festiwal Performance Interakcje 09.05.2004
1. Lova Hmilton (Szwecja) 
2. W. Chrostiawan (Indonezja)
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3. Andrzej Mitan (Polska)
4. Pallavi Krishnan (Indie)
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Pracownia Architektury Krajobrazu SGGW w Warszawie, Dyplomy 2004: Paweł Dobosz, Wiktor Kuc 
19.11.2004
1. Wiktor Kuc
2. Jan Rylke, Marek Szumański
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Pracownia Tkaniny Artystycznej ASP w Warszawie 09.12.2005
Dorota Grynczel, Izabela Carbiner, Urszula Dulewicz, Katarzyna Kordyasz, Kalina Kurczewska
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Marzena Szymańska, Wewnętrzne ogrody, fotografia 01.02.2005 
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Piotr Gajda/Gordian Piec, performance 01.04.2005
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Przemysław Pasek, Katarzyna Nowak, Barka Herbatnik działa! 11.03.2005 
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Anna Tyczyńska wystawa, instalacje, pokaz filmów autorskich 15.04.2005
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Katarzyna Kowalska Plac Konstytucji, fotografie, filmy autorskie 17.05.2005
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Festiwal Performance Interakcje 08.05.2005
1. Deniz Ayqün (Turcja) 
2. Monika Günther, Ruedi Schill (Szwajcaria)
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3. Viktor Pietrov (Białoruś) 
4. Waldemar Tatarczuk (Polska)
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Dariusz Jabłoński, Uchylone przestrzenie 03.06.2005
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Paweł Kwiatkowski malarstwo, dyplom 2005 13.10.2005
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Czasoprzestrzeń Fredo Ojdy

Czasoprzestrzeń Fredo Ojdy to spektakl-performans pokazany na 
warszawskim Ursynowie. Publiczność zgromadziła się w kompletnych 
ciemnościach pod wielką górą (Kopa Cwiła). Impulsem rozpoczynającym 
wydarzenie był pierwszy snop światła, tworzący jakby świetlistą drogę 
prowadzącą z góry ku nam.

W tej jasności rozpoznaliśmy grupę ludzi stojących na szczycie, 
ustawionych rzędem i odgrodzonych od nas szeroką białą linią, prostopadłą 
do linii światła. Jedna z postaci odłączyła się i zeszła ową drogą, zatrzymana 
jednak w połowie kolejną białą linią. Tu wykonała obrót, położyła się i zapa
liła delikatny punkt światła. Na zboczu pojawiły się kolejne świetlne drogi 
i kolejne postacie schodziły po nich aż do owej tajemniczej przeszkody,  
na wysokości której kolejno wykonywały te same czynności, co pierwsza  
z nich. Teraz już wyraźnie widzieliśmy, że podzieliły się na dwie grupy, tworząc 
ostatecznie, na tej samej wysokości, dwa rzędy migotliwych płomyków.

Po chwili jedna z białych linii zaczęła zmieniać swój kształt – stała się 
szeroką płócienną wstęgą. Kiedy opadła, zobaczyliśmy, że żadnej z postaci 
nie ma już w miejscu, na którym wcześniej leżała, pozostały tylko dogasające 
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Fredo Ojda, Czasoprzestrzeń, góra na Ursynowie, Warszawa, 08.10.2005

światełka. Po chwili podobna rzecz wydarzyła się z drugą linią. Ponownie 
zapanowały ciemności, a na szczycie wzgórza rozpalił się żywy ogień. 
Jednak i ten płonął w sposób uporządkowany, odgradzając poprzeczną 
linią postacie tam się znajdujące. Nagle ktoś przedarł się przez linię ognia 
i wiedziony kolejnym snopem światła, trochę nieporadnie rozpoczął 
swoją wędrówkę w dół (do światła?). Krzyczał przy tym: – Idę! I kiedy był 
już naprawdę blisko nas, kiedy wydawało się, że pokonał wszelkie trudy 
tej drogi, nagle przykucnął, a z magnetofonu w jego dłoniach wydobywał 
się ogłuszający szum. Postać skuliła się i zgasła. Zgasła też świetlna droga,  
po której kroczyła. Zapadła ciemność, rozżarzona tylko dogasającym 
ogniem na koronie góry. Właściwie już można by się było rozejść, gdyby 
nie to, że wielu z nas zapragnęło wejść na tę górę, dotknąć tego, co tam się 
wydarzyło i jeszcze chwilę w tym pobyć.

Ta prezentacja wydaje mi się ważna ze względu na jej minimalizm. 
Stojąc wśród widzów, w kompletnej ciszy, miałam świadomość, że autor dał 
pewien impuls, na który odpowiedzią jest to, co działo się w odbiorcy. Jako 
widz jestem przekonana, że na bazie tych kilku znaków i symboli w każdym 

z nas wydarzyła się kompletnie inna historia. I może mniej ważne jest, jak 
to wydarzenie umiejscawia się w kontekście sztuki współczesnej, jakiego 
jest gatunku (nazwane performans, do tego nurtu przecież nie należy, gdyż 
nie spełnia jego niektórych kryteriów), ale to, co każdy z nas przeżył tego 
wieczoru. Przesłanie nie jest optymistyczne: historia, która opowiedziała 
się w moim wnętrzu, dotyczy rodzenia się człowieka, jego bycia sobą. 
Wychodzimy poza pierwsze ramy i ograniczenia z nieokreślonego tłumu. 
Ale padamy na najbliższej przeszkodzie i tam się zatrzymujemy. Przychodzą 
inni i dołączają do nas. Już nie jesteśmy jedną masą, tworzymy dwa obozy. 
Ale tak naprawdę niczym się nie różnimy (zostajemy na tej samej wysokości). 
Zostają po nas tylko mgliste promyki nadziei i wspomnienia. Jednak ktoś 
uwierzył – biegnie, widzi światło, które wyznacza mu drogę, ogłasza całemu 
światu : „Idę !”. Ale i on w którymś momencie znika. Wtapia się w szum, który 
symbolizuje masę, tłum, to, co go przytłoczyło i zniszczyło. 

Paulina Iwińska
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Fredo Ojda’s Spacetime

Fredo Ojda’s Spacetime is a performance/show put on in Warsaw’s 
Ursynów district. The audience gathered in complete darkness under 
a large hill (Kopa Cwiła). The impulse that started the event was the first 
beam of light, which seemed to create a luminous road leading from the 
top toward us.

In this luminosity, we recognized a group of people standing at the 
top in a line, separated from us by a broad white line, perpendicular to the 
ray of light. One of the figures separated from the rest and followed that path, 
to be stopped in the middle at another white line. Here, the figure turned, 
laid down and lit a delicate point of light. More paths of light appeared and 
successive figures followed them until the mysterious obstacle, at which 
they performed the same acts as the first. At that point, we could clearly 
see the figures had divided into two groups, to ultimately form two rows of 
flickering flames at the same level.

A moment later, one of the white lines began to change its shape – it 
became a wide fabric ribbon. Once it came down, we could see that none 
of the figures remained, leaving only the fading lights. After a moment, the 
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Fredo Ojda, Spacetime, hill in the Ursynów district, Warsaw, 08.10.2005

same thing happened with the other line. Darkness fell again, while a live 
fire started to burn on the peak. But even that fire burned in an orderly 
manner, separating the perpendicular line and figures located there. 
Suddenly, someone broke through the line of fire and, led by another ray 
of light, began a somewhat awkward journey down (to the light?). While 
doing so, he shouted, “I am going!” When he was really close to us, and it 
seemed he had overcome all the travails of this path, he suddenly crouched 
down, and deafening static played from a tape recorder in his hands. The 
person curled up and faded. The lighted path he had walked also faded. 
Darkness fell, with only the fire on top of the hill glowing. It would have 
been time to go, were it not for the fact that many of us wanted to climb 
that hill and touch what had happened there, be there a little longer.

This presentation seems important to me because of its minimalism. 
Standing among the audience, in complete silence, I was aware the author 
had given a certain impulse, the response to which is what happened in 
the viewer. As a viewer, I am convinced that based on these few symbols, 
a completely different story happened in each of us. And maybe it is less 

important where this event is in the context of contemporary art, what 
genre it is (it was called a performance, though it does not belong to this 
genre as it does not meet some performance criteria) in favor of what each 
of us experienced that night. The message is not optimistic: the story I heard 
inside me concerns the birth of man and being oneself. We go outside the 
first frames and limitations of a faceless crowd. But we fall at the first obstacle 
and stop there. Others come and join us. We are no longer a single mass; we 
form two camps. But in fact, there are no differences among us (we stay at 
the same level). Only dim flickers of hope and memories remain once we 
are gone. But someone believed – he or she runs, sees the light illuminating 
the path and announces to the entire world, “I am going!” But even they 
disappear at some point; submerged in the noise that symbolizes the 
masses, the crowd - the very things that oppressed and destroyed them. 

Paulina Iwińska 
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Jan Mioduszewski Fabryka mebli – atrakcje monotonii, malarstwo, obiekty, performance 25.11.2005
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Piotr Sakowski Lustra/Kolekcja i Paweł Sulej, fotografia 10.02.2006 
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Pracownia 59, prof. Jacka Dyrzyńskiego, ASP w Warszawie 24.02.2006
1. Fragment ekspozycji

2. Małgorzata Karatnicka
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Ogólnopolska wystawa fotografii otworkowej Otworki w działaniu, Kurator: Zbigniew Tomaszczuk. 12.05.2006
1. Fragment ekspozycji
2. Michał Węgrzyn
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1. Stefan Wojnecki 
2. Sławomir Decyk
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Festiwal Performance Interakcje 07.05.2006
1. Jan Pieniążek (Polska)
2. Omar Ghayat (Egipt) 
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3. Nicola Frangione (Włochy)
4. Julie Andree T. (Kanada)
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Performans Słowo

Był to rodzaj spektaklu, którego uczestnicy krążyli w mroku po 
niewidzialnych okręgach. Ich ruch raz wydawał się chaotyczny, szybki, pełen 
dynamiki, innym razem był uporządkowany i spokojny w swym rytmie. 
Autor, stojący po stronie publiczności, trzymający w rękach punktowy 
reflektor, jedyne źródło światła, oświetlał krążące w mroku ciemne postacie, 
modelując natężenie światła. W moim odczuciu był personifikacją sprawczej 
siły, powołującej do życia to wydarzenie – bądź to, co ono przedstawiało. 
Całość oparta na antynomiach światła i ciemności, ruchu i bezruchu, ciszy 
i słowa, a także nasycona wieloma symbolami, takimi jak ogień, symetria, 
świetlny punkt, dźwięk, dawała możliwość interpretacji zarówno z pozycji 
scjentycznej, jak i mistycznej.
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Fredo Ojda. Słowa, performance, Warka 26.06.2006

Performance Word 

It was a kind of show where the participants wandered in the dark 
around invisible areas. Sometimes, their movements seemed chaotic, rapid, 
dynamic; at other times, they were ordered and calm in rhythm. The author, 
standing with the audience and holding a spotlight, the sole source of 
light, lighted the murky figures circling in the darkness by controlling the 
intensity of the light. My feeling is the author is the personification of the 
moving spirit giving life to this event, or that which the event represented. 
The whole thing is based on the antinomies of light and dark, motion and 
stillness, silence and speech. It is also saturated with numerous symbols like 
fire, symmetry, point of light, sound, which opened it to scientific as well as 
mystical interpretations.

Wiesław Łuczaj
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Pracownia Rzeźby i Działań przestrzennych prof. Jacka Jagielskiego, ASP Poznań 20.10.2006 
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Obiekty 31.03.2006
1. Tomasz Tomaszewski

2. Alojzy Gryt
3. Adam Kmiecik
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Andrzej Mitan Rzecz o polskiej filozofii twórczości i etyce w sztuce, poezja dźwiękowa 24.11.2006
1. Andrzej Mitan 
2. fragment ekspozycji płyt autorskich 
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3. Roman Szkutnik 
4. Tadeusz Sudnik
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Antoni Chodorowski (1946-1999) 15.12.2006 
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Jan Rylke i Pracownia Gościnna Wydziału Wzornictwa Przemysłowego, ASP w Warszawie 
02.02.2007

1. Jan Piekarczyk, odczyt
2. fragment ekspozycji
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Dorota Borowa Za Patrzeniem 16.02.2007 
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Pracownia 59, prof. Jacka Dyrzyńskiego, ASP w Warszawie 16.03.2007
1. Praca Jerzego Goliszewskiego

2. Praca Agaty Masternak
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Oligarchia anarchii Anatolija Zwirzyńskiego

Łagodny terroryzm, Global Money, Nowi bohaterowie, Krótka historia 
sztuki to artystyczne cykle Anatolija Zwirzyńskiego, z których wybrane 
prace prezentowane były na wystawie Oligarchia anarchii w warszawskiej 
Galerii Działań. 

Anatolij Zwirzyński jest artystą ukraińskim; wraz z Rostysławem 
Koterlinem tworzy od 1998r. almanach o sztuce współczesnej „Kinec-
Kincem” (Koniec-Końców), prezentowany mniej więcej rok temu na łamach 
„Obiegu”.1 Działania Zwirzyńskiego koncentrują się wokół projektów, które 
prowadzi przez kilka lat i często kontynuuje je równolegle. Cykl Łagodny 
terroryzm (w wariancie angielskim: Sweet terrorism) pierwszą odsłonę miał 

w Sankt-Petersburgu w ramach IV Międzynarodowego Biennale Europa 
Wschodnia: Spatia Nova. Sam Zwierzyński pisze o akcji tak: „Łagodny 
terroryzm” to nazwa projektu, który już od kilku lat poprzez akcje, wystawy, 
wystąpienia w mediach wprowadzany jest do społeczeństwa i realizowany 
jest w świadomości kolektywnej. Terroryzm stał się dla nas elementem na tyle 
codziennym, że nie uważamy go już za straszny. Zaś jego części składowe takie 
jak korupcja, szantaż, kłamstwo, zdrada, gwałt czy śmierć towarzyszą naszemu 
istnieniu przez cały dzień, czasem też we śnie. Dziś nawet nie reagujemy na 
monotonne i konsekwentne wdzieranie się terroryzmu do naszej świadomości, 
nie zauważamy ran na ciele, nie czujemy bólu powstałego na skutek jego 
obojętnego okrucieństwa. Tępiejemy. Milczymy. Zapominamy.2

Jeden z nowszych konceptów autorstwa Zwirzyńskiego i Rostysława 
Koterlina nosi nazwę Global Money. Artyści przychylają się do zdania Michela 
Houellebecqa i pewnego hinduskiego mistyka, że większość ludzi ciężko 
pracuje tylko po to, by zarobić na seks. Pieniądze mają służyć również za 
wirtualną gwarancję zdrowia i odroczenie śmierci. Celem globalnej reformy 
pieniężnej proponowanej przez artystów jest wprowadzenie wizerunku 
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Anatolij Zwirzyński, Oligarchia anarchii, 08.05.2007

pieniądza adekwatnego do jego funkcji: banknoty ilustrowane są „aktami”, 
monety zaś „kopulacjami”. Artyści, jako widzący więcej, czują się w obowiązku 
zwrócić uwagę elitom rządzącym oraz zwykłym konsumentom na to, jak 
właściwie powinny wyglądać pieniądze. Prognozują zarazem globalny 
powrót do gospodarki wymiennej. Procesy globalizacji przyjęło się uważać 
za nieodwracalne, należy wykorzystać tę szansę, a przynajmniej przywrócić 
pieniądzom ich adekwatność. (…) Pieniądze, którymi posługujemy się na co 
dzień, w większości wypadków mają pozytywny wizerunek. Na banknotach 
wyobrażone są pewne siebie, jasne i dalekosiężne spojrzenia bohaterów 
narodowych. Nie afiszuje się tego, co jest negatywne i ma związek z pieniędzmi, 
co więcej, starannie się to ukrywa. Tak więc reforma finansowa, aby w warunkach 
globalizacji mogła przynieść efekty, powinna stać się wszechogarniająca. 
Musimy uczciwie przyznać, że pieniądze służą nie tylko celom humanitarnym. 
Ich ciemna strona powinna zostać obnażona.3

Tak obszerne cytaty wydają się niezbędne przy prezentacji Łagodnego 
terroryzmu i Global Money Anatolija Zwirzyńskiego nie tylko dlatego, że 
stanowią integralną część projektu – ujawniają też bowiem powtarzającą 

się strategię. Ukraiński artysta odwołuje się do szerszego problemu 
społecznego, zamyka go w uproszczonej definicji, proponuje adekwatne do 
owej uproszonej definicji rozwiązanie i wizualizuje je. Utopijne i absurdalne 

„rozwiązania” problemów świata mają zwykle akcent moralizatorski. Można 
przypuszczać, iż jest to metaprojekt Anatolija Zwierzyńskiego, który polega 
na ironicznej grze z archetypem artysty proroka, artysty membrany sumienia 
społecznego, której drgania każą się owemu społeczeństwu obudzić. 

Jak można rozumieć sformułowanie „oligarchia anarchii”, użyte  
w tytule wystawy? Na przykład jako dyktatorskie rządy nielicznej grupki,  
przy jednoczesnym braku ukonstytuowanej władzy. Tytuł wydaje się nieźle 
dobrany do zawartości wystawy (i aktualnej rzeczywistości politycznej  
na Ukrainie). Można byłoby do niego dopleść jeszcze słowo „zabawa” jako 
rodzaj aktywności, który angażuje czas i energię, nie mając na celu ani produkcji, 
ani racjonalizatorstwa, ani… – listę można ciągnąć w nieskończoność,  
bo zaba-wę na obrazach Zwirzyńskiego da się scharakteryzować raczej 
poprzez to, czym nie jest. W jego przedstawieniu nie przyświeca jej też 
żaden wyższy cel. 

Wystawę otwiera projekt banknotu z cyklu Global Money o nominale 
200 aktów. Przedstawiono na nim dalekowschodnią kompozycję ukazującą 
parę podczas coitusu. Zgięcia biegnące przez środek wskazują, że artysta 
posłużył się zleżałym plakatem, wzbogacając go o przyklejoną muszlę  
i bordiurę ze schematycznie rozrysowanymi parami w różnych pozycjach 
seksualnych. Tuż obok wywieszono 5 dyplomów z cyklu Nowi bohaterowie. 
Spod różnokolorowych naiwnych masek przebijają godła byłych Republik 
Radzieckich. Po maskach chodzą muchy. Jeśli uznać to malarstwo za metafo-
ryczne, zestawienie tytułu i wyglądu obrazów przynosi jasną diagnozę: każdy 
nowy bohater to prymitywnie przemalowany homo sovieticus. Łażą po nich 
muchy jako symptom rozkładu i nieczystości. Palimpsest sowieckich godeł 
w wyraźny sposób świadczy o proweniencji bohaterów. 

Z Krótkiej historii sztuki pochodzi piramida wymalowana w stylu 
egipskim, na której m. in. znalazło się przedstawienie połączenia Jej Nieba 
z Nim Ziemią. Z innego boku straszyła ogromna, już nie linearnie, lecz 
stosunkowo realistycznie namalowana gruba małpa siedząca na kolumnie, 
trzeci bok zdominowało Oko Opatrzności z kokieteryjnie umalowanymi 
rzęsami. Piramida ma tylko trzy ściany, bo – jak mówi Zwirzyński – to krótka 
historia sztuki. 

Obrazy Zwirzyńskiego z cyklu Łagodny terroryzm namalowane 
zostały na prześcieradłach, co wydaje się gestem odsyłającym nie tylko do 
dyskusji z malarstwem, ale także do podglądactwa i małomiasteczkowej 
chęci wyczytania historii sąsiada na podstawie pilnej lektury śmietnika. 
Zwirzyński za temat swoich obrazów wybrał terrorystów, którzy nie są groźni. 
Artysta pokazał ich pozujących z bronią na zbiorowym portrecie i w trakcie 
konferencji prasowej, prawdopodobnie odbywającej się przed dziecięcą 
widownią. Jeszcze inny terrorysta, ikonograficznie przypominający Jezusa 
w odwróconej piecie, łagodnie kieruje karabin na młodą kobietę. Wreszcie 
mamy też błękitny odcisk postaci party zoana – zwierzęcia imprezującego. 
Zwirzyński pokazuje terroryzm jako krzywe zwierciadło mediów, społecznych 
fobii, projektów metafizycznych, relacji między płciami i samego pojęcia 
sztuki. Największe zwycięstwo odniósł nad tą ostatnią, która staje się często 
„słodkim terroryzmem”. 

Anna Łazar

1) Ukraińska alchemia na neutralizację żaby. Rozmowa z okazji wydania najnowszego 
numeru ukraińskiego czasopisma „Kinec-Kincem”, przygotowanego we współpracy  
z „Obiegiem”, www.obieg.pl/roz05/gb_kiniec.php 
2) Anatolij Zwirzyński, Łagodny terroryzm, „Kinec-Kincem” 2002/2003, s. 68 
3) Projekt Global Money dostępny jest na stronie: /www.best.if.ua „Obieg” 22.06.2007 
http://www.obieg.pl/recenzje/2802 
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Oligarchy of Anarchy by Anatolii Zvizhynsky

Sweet Terrorism, Global Money, New Heroes, and A Brief History of 
Art are series of works by Anatolii Zvizhynsky, the sources of pieces for 
the Oligarchy of Anarchy exhibition at Warsaw’s Galeria Działań/Action 
Gallery. 

In 1998, Anatolii Zvizhynsky and fellow Ukrainian artist Rostislav 
Koterlin, began working on a contemporary art almanac entitled Kinec-
Kincem/End-of-Ends, which was the subject of an article about one year 
ago in Obieg magazine(1). Zvizhynsky’s work focuses on projects he runs 
over several years, often several projects at once. The Sweet Terrorism series 
debuted in St. Petersburg during the 4th International Biennale Eastern 

Europe: Spatia Nova. Zvizhynsky wrote the following about the action, 
„Sweet Terrorism is the name of a project, which is being introduced into 
society and implemented in the collective consciousness through actions, 
exhibitions, and media appearances. Terrorism has become such a daily part 
of life that we no longer consider it horrible. Meanwhile, its component parts, 
such as corruption, blackmail, lies, betrayal, rape or death accompany our 
existence throughout the day, sometimes even during sleep. Today, we no 
longer react to terrorism’s monotonous and successful penetration of our 
consciousness, we do not notice wounds on the body, do not feel the pain 
from its indifferent cruelty. We are blunted. We are silent. We forget.” (2)

Global Money is one of the latest concepts by Zvizhynsky and 
Koterlin. The artists share the opinion of Michel Houellebecq and a Hindu 
mystic, who claim the majority of people work hard only to earn money for 
sex. Money, they feel, also serves as a virtual guarantee of health and defers 
death. The purpose of the artists’ monetary reform is for money to reflect 
its true function: illustrations on bills show nudes and coins show acts of 
copulation. The artists, as people with higher knowledge, feel obligated to 



57

Anatolij Zwirzyński, Oligarchy of Anarchy, 08.05.2007

inform governing elites and regular consumers how money should in fact 
look. They further predict a global return to a barter economy. „Processes of 
globalization have come to be considered inexorable; this opportunity must 
be exploited, or, at least, the suitable nature of money should be returned. 
(…) The money we use everyday has a positive image in most cases. Bills 
show the self-confident, clear and far-reaching gazes of national heroes. 
Negative associations with money are not propagated; what is more, they are 
carefully hidden. Therefore, for financial reform to be effective in conditions 
of globalization, it must become all encompassing. We must sincerely admit 
money serves more than just humanitarian purposes. Its dark side should 
be exposed.” (3)

These long quotes seem necessary for the presentation of Zvizhynsky’s 
Sweet Terrorism and Global Money because they constitute integral parts of 
the project and reveal a repeated strategy. Zvizhynsky references a broader 
social problem by encapsulating it in a simplified definition; he then offers 
a solution appropriate to the simplified definition and visualizes it. Utopian 
and absurd ‘solutions’ to the world’s problems usually carry a moralizing 

streak. It may be assumed that this is Zvizhynsky’s metaproject, which is 
based on the ironic game between the archetypical artist as prophet and 
artist as the membrane of social conscience the vibrations of which tell 
society to awaken. 

What is the meaning of the exhibition’s title, Oligarchy of Anarchy? 
It may refer to the dictatorship of a small group paired with the lack of 
constituted authority. The title seems well chosen to the exhibition’s content 
(and Ukraine’s current political reality). One might add the word play as a type 
of activity, which involves time and energy without the goal of production, 
rationalization, or … the list may go on, because play in Zvizhynsky’s 
paintings is better characterized by that which it is not. As he presents it, play 
has no higher purpose. 

The exhibition opens with a 200 nudes bill from the Global Money 
series. It presents a Far Eastern composition of a couple in coital intercourse. 
The folds running through the middle indicate the artist used an old poster, 
enriching it with a glued-on shell and border with schematically drawn pairs 
in various sexual positions. Directly adjacent, there are five diplomas from 
the New Heroes series. The national emblems of former Soviet Republics 
bleed through from under naïve masks. Flies walk on the masks. If this 
is a metaphor, the title and images lead to a clear conclusion: each new 
hero is a primitively repainted homo sovieticus. The flies are symptoms 
of deterioration and filth. The palimpsest of Soviet emblems expressly 
evidences the heroes’ provenance. 

A pyramid painted Egyptian style, which presents a joining of 
Her Heaven with Him Earth, and comes from the A Brief History of Art. 
A huge, realistically (not linearly) painted ape, sitting atop a column, 
haunts viewers from another flank, while the Eye of Providence with 
coquettishly adorned eyelashes dominates a third side – all because, as 
Zvizhynsky says, it is a brief history of art. 

Zvizhynsky’s paintings from the Sweet Terrorism series are 
painted on sheets, which seems to demand a dialogue with painting 
but also references voyeurism and the small-town desire to decipher 
a neighbor’s history by a thorough reading of garbage. Zvizhynsky 
chose terrorists that are not dangerous as the theme of his paintings. 
He shows them posing with guns in a collective portrait and during a 
press conference, probably before an audience of children. Yet another 
terrorist, iconographically reminiscent of Jesus in a reverse-Pieta, gently 
aims his gun toward a young woman. Finally, there is a blue impression 
of the party zoana or party animal. Zvizhynsky shows terrorism as a false 
reflection generated by the media, social phobias, metaphysical projects, 
inter-gender relations - and the very concept of art. The last of those 
often becomes ‘sweet terrorism’ and it is over that which Zvizhynsky is 
the greatest victor.

Anna Łazar

1) Ukraińska alchemia na neutralizacę żaby/Ukrainian Alchemy To Neutralize Frogs. 
Interview to commemorate publication of the latest issue of the Ukrainian Kinec-
Kincem magazine, prepared in cooperation with Obieg magazine, www.obieg.pl/
roz05/gb_kiniec.php
2) Anatolii Zvizhynsky, Sweet Terrorism, Kinec-Kincem 2002/2003, p 68
3) The Global Money project is available at www.best.if.ua, Obieg 22.06.2007 http://
www.obieg.pl/recenzje/2802 
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Festiwal Performance Interakcje 06.05.2007
1. Nenad Bogdanovic (Serbia) 
2. Przemysław Kwiek (Polska)
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3. Chumpon Apisuk (Tajlandja)
4. Juliana Yasin (Singapur)
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Włodzimierz Borowski Druga Instalacja Akustyczna SAFARI 26.06.2007
realizacja Jan Pieniążek
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Włodzimierz Borowski Druga Instalacja Akustyczna SAFARI 26.06.2007
realizacja Jan Pieniążek
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Łukasz Rudnicki TOŃ 12.10.2007
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Dawid Szafrański ZPT – Zajęcia Praktyczno-Techniczne 09.11.2007
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instalacja Andreja Syski

O cyborgach słów kilka

Jeśli twoja uwaga i działania nastawione są na systemowe 
rozwiązania; jeśli absorbuje cię polityka międzynarodowa i „gry wo-
jenne”, ruchy religijne, wirtualizacja kapitału oraz strategie bizneso-
we; jeśli dla polepszenia zdrowia, samopoczucia i kondycji chętnie 
korzystasz z dobrodziejstw współczesnej medycyny; jeśli podróżując  
w interesach lub dla przyjemności, zatrzymujesz się w klimatyzowanych 
pokojach hotelowych i nie wiesz nawet, jaka jest temperatura na zew-
nątrz; jeśli absorbuje cię świat wirtualny, a zna-jomych, z którymi 
prowadzisz internetową korespondencję, nigdy nie spotkałeś w real-
nym świecie; jeśli dla „zabicia czasu” wchodzisz w świat wirtualny i za 
każdym razem zmieniasz tam swój wygląd, wiek, płeć i rasę; jeśli wideo, 
gry komputerowe, cyfrowe obrazy oraz MTV nie są dla ciebie niczym 
egzotycznym, lecz częścią codzienności, to znaczy, że należysz do klanu 
cyborgów.

Tymi słowami otwiera się przygotowywana przez wykładow-
ców z Uniwersytetu im. Adama Mickiewicza i Akademii Sztuk Pięknych 
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w Poznaniu książka Klan cyborgów, która podsumowuje ogólnopolski 
projekt o związkach człowieka z technologią we współczesnym świecie. 
Pierwsza część projektu realizowana była w Kolegium Europejskim 
w Gnieźnie, gdzie odbyła się konferencja naukowa i wystawa sztuki 
współczesnej zatytułowana Karnawał cyborgów. Humaniści i artyści 
o mariażu człowieka z technologią. Druga odsłona projektu miała miejsce 
w Warszawie, w Galerii Działań: 6.12.2007 r. odbyło się tu seminarium, 
a następnego dnia wernisaż wystawy pod tym samym tytułem.

Celem przedsięwzięcia jest zarysowanie rozmaitych relacji między 
ludźmi a artefaktami technologicznymi, które są naszym dziełem. Postać 
cyborga wydaje się emblematyczna dla obecnej fazy kształtowania tych 
relacji. Kultura przełomu XX i XXI w. stała się sceną, na której zespolenie 
maszyny i człowieka staje się wyborem coraz mniej dramatycznym. 
Pojawiają się liczne publikacje naukowców dotyczące związanych z tym 
zagadnień: kultura transparentnych mediów (m.in. D. Brin, D. J. Bolter), 
cyberkultura (m.in. A. Jónson, D. Tofts), okablowana rzeczywistość (m.in.  
S. Żiżek, W. Chyła), syzygia człowieka i maszyny (m.in. J. Lanier, P. Zawojski), 

a wreszcie także – przyszłość człowieka – o tym, co wyznaczać ma jego 
podmiotowy wymiar (m.in. T. Węcławski). Korzystanie z nowych mediów  
w ich zespoleniu z mediami tradycyjnymi stało się niezbędnym elementem 
funkcjonowania w cywilizowanym świecie. Wraz z zacieraniem się pod
miotowości człowiek dąży do zastępowania jej różnymi reprezentacjami  

– stąd m.in. pęd do coraz bardziej sensualnego piękna (zabiegi kosmetyczne 
i operacje plastyczne), do większej wydajności fizycznej (zabiegi prowa
dzące do ponadnaturalnej sprawno-ści fizycznej np. sportowców). Postęp 
technologiczny nabiera takiego tempa, że przekraczane jest tabu narodzin 
(sztuczne zapłodnienia) i śmierci (podtrzymywanie procesów życiowych 
przez maszyny). Cyborg nie jest więc już fantazmatem, coraz częściej  
traktujemy go jako byt realny.

Grażyna Gajewska
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obiekt Marcina Berdyszaka

On cyborgs a few words

If your attention and actions are attuned to systemic solutions; 
if you are engrossed in international politics and ‘war games,’ religious 
movements, the ‘virtualization’ of capital and business strategies; if 
you take advantage of the gifts of modern medicine to improve your 
health, wellbeing and shape; if traveling on business or for pleasure, 
you stop in air-conditioned hotel rooms without even knowing the 
temperature outside; if you are engrossed in the virtual world and have 
never met the acquaintances with whom you correspond via the Internet 
in real life; if you enter the virtual world to ‘kill time’ and each time you 
change your appearance, age, gender and race; if video games, digital 
images and MTV are nothing exotic but a part of daily reality to you, that 
means you belong to the cyborg clan.

This is the opening passage of the book Cyborg Clan edited by 
lecturers of the Adam Mickiewicz University and Poznan Academy of 
Fine Art, which summarizes a national project on the relationship of 
man with technology in the modern world. The first part of the project 
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instalacja Ryszarda Ługowskiego

was implemented in the European College in Gniezno and involved an 
academic conference and contemporary art exhibit entitled Carnival of 
Cyborgs. Humanists and artists on the marriage of man and technology. The 
second part of the project took place in Warsaw at Galeria Działań, where 
a seminar was held on December 6, 2007, with an exhibit of the same 
title held on the following day.

The project’s goal is to outline various relations between people 
and the technological artifacts of our making. The figure of a cyborg 
seems emblematic of the current phase in the molding of these relations. 
The culture of the turn of the 20th and 21st centuries has become a stage 
upon which the coupling of machine and man is becoming increasingly 
less dramatic. Numerous scientific publications have appeared 
concerning related issues: the culture of transparent media (e.g. D. Brin, 
D.J. Bolter), cyberculture (e.g. A. Jónson, D. Tofts), wired reality (e.g. S. Žižek, 
W. Chyła), the syzygy of man and machine (e.g. J. Lanier, P. Zawojski), 
and finally – the future of man – on the issue of what is to outline 
man’s subjective dimension (e.g. T. Węcławski). The use of new media, 

in coupling with traditional counterparts, has become a necessary 
element of functioning in the civilized world. As subjectivity fades, 
man seeks to replace it with its various representations – therefore 
the increasing drive for more sensual beauty (cosmetic procedures and 
plastic surgery) or increased physical efficiency (procedures leading to 
supernatural physical fitness, of e.g. athletes). Technological progress is 
gaining such speed that the taboo of birth (artificial insemination) and 
death (life support machines) have been crossed. A cyborg is no longer a 
phantasm, but is increasingly being treated as a real being.

Grażyna Gajewska
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Arkadiusz Karapuda Przekraczanie, malarstwo 11.02.2008
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Zbigniew Tomaszczuk Paralaksa Czasu, fotografia 07.03.2008
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Książki działań

W dzisiejszym świecie, gdzie informacja stała się najcenniejszym 
towarem, tradycyjny sposób zapisu wiedzy – w książce – odchodzi jakby 
w cień. Coraz więcej informacji gromadzonych jest tylko na dyskach 
komputerów i nigdy nie zostaje wydrukowanych. Ludzie coraz częściej 
sięgają do zasobów wiedzy zgromadzonej w Internecie, coraz rzadziej do 
książek. Czy książka poradzi sobie z tą sytuacją? Czy przetrwa? Czy znajdzie 
sobie nowe miejsce w kulturze? Kiedy 170 lat temu wynaleziono fotografię, 
tradycyjny sposób przedstawiania świata – na obrazach – poddany został 
ciężkiej próbie. Fotografia była co prawda czarno-biała, ale bardzo wiernie, 
szybko i tanio odzwierciedlała rzeczywistość. Można było wówczas 
przypusz-czać, że malowanie obrazów odejdzie w zapomnienie. A jednak 
nie – artyści zaczęli poszukiwać nowych dróg dla sztuk wizualnych, co 
zaowocowało eksplozją nowych kierunków artystycznych i wspaniałymi 
dziełami. Czy po-dobne zjawisko nie zachodzi również dzisiaj w dziedzinie 
książki? Sztuka książki jest poszukiwaniem. Poszukiwaniem nowej drogi 
książki, która może obecnie odrzucić służebną rolę pojemnika na tekst i stać 
się czymś innym. Czym? Tego ona sama jeszcze nie wie. Nie wiedzą tego 
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Maciej Jabłoński, Książki działań, 20.03.2008

też twórcy, którzy z książką eksperymentują. To ciągłe poszukiwane granic, 
pytanie, czy to jesz-cze książka, czy już tylko kamień z kartkami papieru? 
Czy to książka, czy pień drzewa? Czy blok betonu? Deska? Dzieło sztuki?

Książki działań to kolekcja prac powstałych specjalnie na wystawę  
w Galerii Działań. Pomysł jest banalnie prosty – autor zadał sobie pytanie:  
jeśli książka przestanie służyć do czytania, to do czego zacznie służyć?  
Do czego już służy?

Powstały więc książki do ładnego wyglądania na półce, książki do wkła-
dania pod nogę od stołu i do ćwiczeń (fizycznych). Mamy książkę do malowa-
nia i do wachlowania. Do korygowania wad postawy i do udawania intelek-
tualisty. Niektóre pomysły mogą wydać się dziwne lub szokujące, jak Książka 
do użycia w nagłej potrzebie, Książka do karmienia chomika czy Książka do 
wycierania obuwia. Czy jednak sami nie traktowaliście czasem książki tylko 
jako prezent, który można komuś dać, albo jako stołeczek, na który można 
wejść, by sięgnąć po coś z wysokiej półki? Albo jako podkładkę pod myszkę?

Poprzez dziwne czasami, a czasami śmieszne zastosowania książek 
autor stawia poważne pytanie: co dalej z książką? Którą drogą pójdzie?  

Czy stanie się cegłą na budowie, czy obiektem kolekcjonerskim? Czy 
będziemy jej używać do podniesienia swojego statusu, czy do rozrabiania 
gipsu? Czy będziemy chcieli w ogóle zajrzeć do środka książki, czy też 
wystarczy nam wygląd okładki?

Maciej Jabłoński zajmuje się eksperymentowaniem z książkami od  
ok. 10 lat. Ma na swoim koncie udział w wielu wystawach sztuki książki.  
Od początku starał się dotrzeć do tej właśnie granicy, poza którą książka 
przestaje być książką, a zaczyna być obiektem artystycznym. W jego książkach 
rzadko pojawia się tekst, częściej są to ciągi obrazów, grafik albo rodzaj 
assamblage’u czy też obiektu. Można by tu zacytować słowa Tadeusza Nyczka 
z jednego z katalogów poświęconych sztuce książki: [Książka artystyczna] nie 
jest do użytku, a do oglądania, kontemplowania, podziwu. (...) Celem pisarza jest 
wciągnąć czytelnika w ciekawość akcji; celem twórcy książki artystycznej jest 
wpędzić go w stan zaskoczenia, zakłopotania, zdumienia, uciechy, śmiechu, 
podziwu. Celem Jabłońskiego jest zmuszenie odbiorcy do zastanowienia się 
nad pojęciem książki, nad jej rolą w kulturze i w życiu codziennym. Jeśli przy 
okazji widz się zadziwi lub uśmiechnie – to dobrze.

Maciej Jabłoński
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Action Books

In today’s world, where information has become the most valuable 
commodity, the traditional way of recording knowledge – in a book – is 
seemingly dissipating. Information is increasingly collected solely on 
computer disks and never printed. Ever more, people seek out the 
repository of knowledge of the Internet and less often in books. Will books 
handle this situation? Will they survive? Will they find a new place in culture? 
With the invention of photography 170 years ago, the traditional way of 
representing the world – on paintings – experienced a tough test. Although 
photography was black-and-white, it represented reality accurately, quickly 
and cheaply. At the time, one might have assumed painting would be 
forgotten. It was not, as artists began to seek new paths for the visual arts, 
which resulted in an explosion of new artistic vectors and fabulous works. 
Is not the same phenomena also taking place in the realm of books? The 
art of the book is a search. It is the search for the new path of books, which 
may now throw off the servile role of being a container for text and become 
something else. Something else, but what? Books do not yet know. The 
authors experimenting with books do not yet know. It is a constant search 
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for limits and a questioning whether something is still a book or a mere rock 
with sheets of paper. Is it a book or a tree stump? Or a block of concrete?  
A wooden board? A work of art?

Książki działań/Action Books is a collection of pieces made specifically 
for the exhibition at Galeria Działań. The idea is banally simple – the author 
posed the question: if books no longer serve the purpose of reading, what 
purpose will they serve? What purpose do they serve now?

Therefore, there are books made to look good on the shelf, books 
to put under the table leg and (physical) exercise books. We have books for 
painting and for fanning, books to correct your posture and to pretend to 
be an intellectual. Some ideas may seem strange or shocking, like the Book 
for Use in an Emergency, Guinea Pig Feeding Book or Footwear Wiping 
Book. Haven’t you ever treated a book as a mere gift, which could be given 
someone, or as a stool you can climb on to reach something on a high 
shelf? Or, as a mouse pad?

Through the sometimes strange and other times amusing use of 
books, the author poses the question: what will now be of books? Which 

way will they go? Will they become building blocks or collector’s items?  
Will they serve to raise one’s status or to mix plaster? Will we want to look 
inside a book at all, or will the appearance of the cover suffice?

Maciej Jabłoński has been experimenting with books for about 10 
years and has participated in numerous book art exhibitions. From the 
outset, he has sought to reach that very frontier beyond which books 
become objects d’art. Text rarely appears in his books, it is usually strings of 
images, prints, kinds of assemblage or objects. A quote by Tadeusz Nyczek 
from a catalog on the art of books is appropriate here, “[Artisan books] are 
not for use, but for looking, contemplation, admiration. (...) The writer’s aim 
is to draw the reader into an interesting action; the goal of the artist making 
such a book is to push the reader into a state of bewilderment, perplexity, 
astonishment, joy, laughter, and wonder.” Jabłoński’s goal is to force the 
reader to consider the concept of a book, its role in culture and daily life.  
If the viewer is surprised or smiles by the way – that is good.

Maciej Jabłoński
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Katarzyna Kowalska Deadline, instalacja, wideo 18.04.2008
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Honza Zamojski Nie Tam, instalacja 10.10.2008
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1. Jarek Nowak; z cyklu Między iluzją a rzeczywistością - Pryzmat

Kontynuacja i sprzeciw

Wystawa wrocławskiej grupy artystów Kontynuacja i sprzeciw  
w Galerii Działań w Warszawie jest swego rodzaju refleksją nad 
uporządkowaniami właściwymi dla dwóch różnych – choć bliskich sobie 

– stanowisk artystycznych.
Stanowisko pierwsze wiąże się z wizualizacją tekstu, dwukodowoś-

cią, zbliżeniem słowa i środków plastycznych, odchodzeniem od multi-
medialności i hipertekstu na rzecz materiałów naturalnych, wciąganiem 
widza w intersemiotyczną grę między przestrzennością i realnością two-
rzywa a linearnością tekstu. Dzieła sztuki – obrazy, rzeźby, instalacje – stają 
się tu specyficznymi obiektami z pogranicza zjawisk nowych i najnowszych, 
jakimi są książki artystyczne i literatura.(1)

Stanowisko drugie można określić jako działania na styku abstrakcji 
geometrycznej i sztuki konkretnej z wyraźnym minimalistycznym rysem 
poszukiwania struktur bezosobowych. Geometria jest tu językiem opisują-
cym relacje przestrzenne. Obrazy, obiekty i instalacje zredukowane są do 
prostych form pozbawionych narracji. Iluzje optyczne niektórych prac 
zachęcają patrzącego do dokonania analizy tego, co widzi.

 Wspólnym mianownikiem obydwu stanowisk jest konceptualny 
obszar nazywany sztuką pojęciową bądź (za Bożeną Kowalską) sztuką 
okresu filozofii, a artystami, którzy je uosabiają, są Wanda Gołkowska i Jan 
Chwałczyk.

 Wanda Gołkowska, profesor wrocławskiej Akademii Sztuk Pięknych
o charyzmatycznej osobowości, stała się mentorem dla wielu pokoleń 
absolwentów jej Pracowni 112. Niektórzy z nich biorą teraz udział we wspól-
nych prezentacjach jako grupa Kontynuacja i sprzeciw. Także genezę nazwy 
grupy można odnaleźć w wypowiedziach prof. Gołkowskiej. W jej tekście 
Spojrzenie na twórczość znajduje się wyznanie, że pozorna niekonsekwencja 
i paradoks: tradycja i sprzeciw – były i są nadal wyznacznikami jej wyboru 
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1. Wanda Gołkowska; Czarna tablica z zapisem tekstowym, 1971
2. Tomasz Fronckiewicz; Konotacje

twórczego, a niepokój twórczy powoduje ustawiczny spór z ustalonymi 
konwencjami i stereotypami.(2) Wanda Gołkowska na wystawie w Galerii 
Działań prezentuje obraz, czarny kwadrat, na którym od środka po spirali 
rozwija się biały tekst, będący rodzajem artystycznego credo. Wizualizacja 
tekstu odsyła do zapisów, u których początku znajduje się słynny dysk  
z Faistos, okrągła terakotowa tabliczka z literami odciśniętymi za pomocą 
stempli wzdłuż linii spiralnej. W warstwie treściowej obraz Gołkowskiej jest 
przekazem otwartym, zawierającym zespół danych będących dokumentem 
procesu myślowego autorki. W tym sensie jest bliski konceptualnemu 
założeniu, że stanowiska myślowe artystów, ich rozważania i konkluzje mają 
więcej wspólnego z filozofią jako sztuką niż sztuką wizualną.

Twórczość Jana Chwalczyka, jak sam pisze, była określana jako 
formalistyczna, młodopolska, abstrakcyjna, konceptualna, niemożliwa, 
scjentystyczna, a kwalifikacja prac dotyczyła problemów wynikających ze 
zderzenia barwy i światła. Ponieważ światło jest pozaideowe, Chwałczyk 
wywodzi z tego faktu ideę sztuki neutralnej, obcej wszelkiej przemocy, 
mieszczącej się w zagadnieniach filozofii sztuki.(3) Na wystawie prezentuje 

obiekt, kwadratową czarną ramę rzucającą kolorowe cienie na obszar obra-
mowany, podzielony pionową i poziomą linią na cztery strefy. Przecięcie 
linii zaakcentowane jest małym sześcianem, ustawionym w pozycji karo. 
Praca podejmuje tematykę wpływu barwy światła na formę, które łagodząc 
bryły, eksponuje swoje własne cechy: wibrację, energię i kolor. Obiektowi 
towarzyszy tekst Barwny układ przestrzenny transformacji światła (Propo-
zycja z kręgu sztuki niemożliwej), ogłoszony po raz pierwszy przez autora 
w 1970 roku na międzynarodowym plenerze w Osiekach.

Pozostali artyści grupy Kontynuacja i sprzeciw wpisują się w tenden-
cje zarysowane przez Wandę Gołkowską i Jana Chwałczyka, kontynuując 
lub przeciwstawiając się ich stanowiskom. W obszarze wizualizacji tekstu 
Paweł Bagiński przedstawia obiekt z naprzemiennie ułożonych desek  
i zadrukowanych kart papieru, poruszający pięknem zestawienia, wzorniczą 
rytmizacją, możliwością obchodzenia go oraz obserwacji z różnych stron 
i „z lotu ptaka”. Iza Bick nawiązuje do ręcznego piśmiennictwa na zwojach, 
gdzie doniosłość tekstu podkreślona jest przez czerwony dywan. Tomasz 
Fronckiewicz używa kodów kreskowych jako zakodowanych tekstów, 
bliskich w warstwie wizualnej językowi sztuk plastycznych – liniom 
rysunku – a także eksperymentuje ze skalą, gdzie znaczne powiększenie 
kodu kreskowego oraz operowanie tylko konturem sprowadza przekaz 
do wizualnej gry figury i tła, właściwej optycznym iluzjom. Daria Miłecka  
w minimalistycznych interwencjach, które można określić jako „białe na 
białym” i „czarne na czarnym” zmusza widza do interakcji, bo wrodzona 
ludzka ciekawość i umiejętność interpretacji popycha widza do nadawania 
znaczeń postrzeganym wzorom zgodnie z kulturowym kodem. W tym 
sensie jej białe litery na białej ścianie z rytmicznie powtórzonym napisem 
kiedy wywołują ten sam stan nieoczekiwanego pojawienia się obrazu, jak 
to ma miejsce w przypadku ujawnienia się motywu w atramentowym 
kleksie czy kształtu zwierzęcia w fakturze ściany jaskini. W obszarze abs-
trakcji geometrycznej Jarosław Nowak tworzy iluzję przestrzeni, w której 
jedna połowa obiektu istnieje w świecie rzeczywistym, a druga w świecie 
lustrzanego odbicia. Anna Stępkowska prezentuje modułowy obraz repre-
zentujący zasadę symetrycznego przekształcenia (symetria obrotowa), 
gdzie jasna linia biegnąca po łuku, o modulowanej grubości, nadaje 
gładkiej płaszczyznie płótna kosmiczną przestrzenność.

 Twórcze postawy artystów spod znaku Kontynuacji i sprzeciwu 
wskazują na różnorodność stosowanych środków, materiałów, skali  
i sposobów prezentacji prac. Rodzaje przesłania także są różne, a jednak 
oglądając wystawę, ma się poczucie ładu i wspólnoty idei wynikających  
z podobnych tradycji i korzeni ich sztuki. Próbując rozszyfrować znaczenie 
słowa kontynu-acja, zaryzykowałbym, za Bożeną Kowalską, zdefiniowanie 
tej tendencji jako opowiedzenia się za otwartym modelem sztuki, gdzie 
operowanie światem abstrakcyjnych pojęć, manifestacja postaw filozoficznych 
i przekaz filozoficznej refleksji unieważniły kategorie ograniczenia i wszelkie 
stabilne wzorce.(4)

Wiesław Łuczaj

Przypisy: 	
1) Zagadnienie literatury porusza m.in. Beata Śniecikowska w tekście Audial-
ność i wizualność sztuki słowa - o współczesnych „powrotach awangardy”, [w]: 
Wiek Awangardy, Lilianna Bieszczad (red.), Universitas, Kraków, 2006, s. 476
2) Wanda Gołkowska, Spojrzenie na twórczość [w:] Bożena Kowalska,
W poszukiwaniu ładu. Artyści o sztuce, Wyd. Galeria Sztuki Współczesnej BWA 
Katowice, Galeria EL, Elbląg, 2001, s. 65
3) Jan Chwałczyk, Spojrzenie na twórczość [w:] Bożena Kowalska, W poszuki
waniu ładu. Artyści o sztuce, s. 38-39
4) Bożena Kowalska, Sztuka w poszukiwaniu mediów, Wiedza Powszechna, 
Warszawa 1985, s. 195.

Kontynuacja i sprzeciw, 16.05.2008
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1. Tomasz Fronckiewicz; Namnażanie

Continuity and Opposition

The exhibition by Wrocław’s art group Kontynuacja i sprzeciw 
[Continuity and Opposition] at Galeria Działań in Warsaw is a kind of reflection 
on the appropriate ordering for two different, though proximate, artistic 
positions.

The first position is associated with the vizualization of text, dual 
coding, convergence of the word and artistic means, moving away from 
multimediality and hypertext toward natural materials, drawing the 
viewer into an inter-semiotic game between space and reality of material 
and the linearity of text. Works of art – paintings, sculptures, installations – 
become here specific objects at the intersection of the new and the latest 
phenomena, i.e. art books and literature.(1)

The second position may be described as activities at the intersection 
of geometric abstraction and concrete art with an express tinge of seeking 
impersonal structures. Here, geometry is a language describing spatial 
relations. Images, objects, and installations are reduced to simple forms 
devoid of narration. The optical illusions of certain works encourage viewers 
to analyze what they see.

The common denominator of both positions is the conceptual area 
called conceptual art or (using Bożena Kowalska’s term) art of the philosophy 
period, personified by artists Wanda Gołkowska and Jan Chwałczyk.

Wanda Gołkowska, a charismatic professor of Wrocław’s Academy 
of Fine Art, mentored numerous generations of graduates of her Studio 
112. Some of them are now taking part in shows together as the Continuity 
and Opposition group. The genesis of the group’s name also comes from 
Prof. Gołkowska’s pronouncements. In Gołkowska’s text, ‘A Look at Creativity’ 
[Spojrzenie na twórczość], she writes that a seeming lack of cohesion and 
paradox: tradition and opposition – were and continue to be determinants 
of her creative choices, while creative anxiety results in incessant dispute 
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of conventions and stereotypes.(2) At the Galeria Działań exhibition, Wanda 
Gołkowska presents a painting, a black square, with white text developing 
from its center, a kind of artistic credo. The visualization of the text harks 
back to the famed Phaistos Disc, a disk of fired clay covered on both sides 
with a spiral of stamped letters. In its textual layer, Gołkowska’s painting is an 
open message, containing a set of data documenting the author’s thought 
process. In this sense, it approaches the conceptual assumption that artists’ 
thoughts, their ruminations and conclusions have more to do with the art of 
philosophy than visual art.

The art of Jan Chwalczyk, as he himself writes, has been described 
as formalist, young-Poland, abstract, conceptual, impossible, scientific, and 
the works have been qualified as concerned with issues resulting from the 
clash of hues and light. Because light is beyond ideas, Chwałczyk deduces 
from this the idea of neutral art, alien to all violence, which fits into issues 
of art philosophy.(3) At the exhibition, he presents a square black frame, 
which throws shades of colors on the framed area, divided by a vertical 
and horizontal line into four zones. A small, diagonally set cube accents 

the line. The work deals with the theme of the influence of hues of light on 
form, which, while softening shapes, exposes its own qualities: vibration, 
energy and color. The object is accompanied by a text, The Colorful Spatial 
Arrangement of Transformation of Light (A Proposal from the Realm of Impossible 
Art), announced for the first time by the author in 1970 at the international 
plenary in Osieki.

The other artists of the Continuity and Opposition group are part 
of tendencies staked out by Wanda Gołkowska and Jan Chwałczyk, and 
continue or oppose their positions. In the realm of text visualization, Paweł 
Bagiński presents an object of alternatively arranged beams and printed 
sheets of paper, moving in beauty of arrangement, rhythmic design, the 
possibility of walking around it and observing from various angles. Iza 
Bick references handwriting on scrolls, where a red carpet highlights the 
significance of the text. Tomasz Fronckiewicz uses barcodes as coded texts, 
approaching in their visual form the language of the arts – lines of drawing – 
as well as experimenting with scale, where the material enlargement of a bar 
code and use of only contours makes the message a visual game of figures 
and background, appropriate to optic solutions. In minimalist interventions 
that may be described as ‘white on white’. Daria Miłecka forces the viewer 
into interaction, because human innate curiosity and ability to interpret push 
viewers to assign meanings to perceived designs in accordance with cultural 
codes. In this sense, her white letters on a white wall with a rhythmically 
repeated kiedy [when] evoke the same condition as the unexpected 
appearance of an image, like shapes in ink blots or animal shapes in cave wall 
textures. In the realm of geometric abstraction, Jarosław Nowak creates the 
illusion of space in which one-half of an object exists in the actual world while 
the other exists in the mirror reflection world. Anna Stępkowska presents a 
modular painting representing the principle of symmetric transformation 
(rotational symmetry), where a bright line following the curve of modulated 
thickness imbues the smooth canvas surface with cosmic spatiality.

The creative attitudes of artists from the Continuity and Opposition 
group indicate diversity of means, materials, scale and forms of presentation. 
The kinds of messages also vary, though in viewing the exhibition one gets 
an impression of order and commonality of ideas resulting from similar 
traditions and roots of their art. In attempting to decode the meaning of the 
word continuity, I will risk, following Bożena Kowalska, defining this tendency 
as supporting ‘an open model of art, where using a world of abstract concepts, 
manifestation of philosophical attitudes and conveying philosophical reflection 
have annulled aesthetic categories, categories of manual-craft perfection, all 
limitations and all stable models.(4)

Wiesław Łuczaj

The issue of literature is discussed by, amongst other, 
1) Beata Śniecikowska, in her article Audiality and Visuality of the Art of the Word 
– on contemporary ‘returns of the avant-garde,’ from Wiek Awangardy [Age of 
the Avant-garde], Lilianna Bieszczad (ed.), Universitas, Kraków, 2006, p 476.
2) Wanda Gołkowska, Spojrzenie na twórczość [A Look at Creativity] from 
Bożena Kowalska, W poszukiwaniu ładu. Artyści o sztuce, [In Search of Order. 
Artists About Art] Galeria Sztuki Współczesnej BWA Katowice, Galeria EL, 
Elbląg, 2001, p 65.
3) Jan Chwałczyk, Spojrzenie na twórczość [A Look at Creativity] from: Bożena 
Kowalska, W poszukiwaniu ładu. Artyści o sztuce, [In Search of Order. Artists 
about Art] pp 38-39.
4) Bożena Kowalska, Sztuka w poszukiwaniu mediów [Art in Search of Media], 
Wiedza Powszechna, Warsaw 1985, p 195.

1. Tomasz Fronckiewicz; Ciąg
2. Izabela Bick; Szpalty

Continuity and Opposition, 16.05.2008
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Festiwal Performance Interakcje 11.05.2008
1. Sakiko Yamaoka (Japonia)
2. Balint Szombathy (Węgry) 
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3. Ryszard Piegza (Francja)

4. Waldemar Petryk (Polska) 
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Magdalena Firląg, dyplom 2008, ASP Warszawa 24.10.2008
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Paweł Mostowski, malarstwo 13.11.2008
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Paweł Kapelański, PROJEKCJA dyplom 2008, film, malarstwo 16.10.2008
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Pracownia Działań Multimedialnych Wydziału Edukacji Wizualnej, ASP Łódź 04.12.2008



88

Jan Ławrynowicz, Wydział Architektury Krajobrazu SGGW 28.01.2009 
Prezentacja projektu konceptualnego w przestrzeni miejskiej poświęconego pamięci Antoniemu Chodorowskiemu 
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Obiekty Mariana Stępaka

Dwie powszedniości
1.

Dla tych, którzy znają twórczość Mariana Stępaka, kolejne wystawy 
tego artysty są okazją, by śledzić dokonujące się dyskretnie ewolucje jego 
postawy. Natomiast widzowie konfrontujący się pierwszy raz z jego pracami
koncentrują swoją uwagę na specyficznej materii tych prac. Stare ubrania, 
powszednie i raczej biedne tkaniny traktuje Marian Stępak jak intrygujące
fragmenty rzeczywistości. Unaocznia przesłania, jakie niosą obiekty tak dobit-
nie zwyczajne, że nawet określenie ich jako przedmioty najniższej rangi było-
by wobec nich tworzeniem niestosownej mitologii. Ta zwyczajność powstrzy-
muje także przed nadmiernie elegancko brzmiącym w ich kontekście określa-
niem ready mades, choć formalnie rzecz biorąc, jest ono odpowiednie. 

Stępak nie gloryfikuje tej zwyczajności, raczej upomina się o to, by nie 
pozostała niedostrzeżona. Stare ubrania mocuje na ramach, jakie stosowane 
są do artystycznych płócien lub tworzy dla nich ramy własnego projektu. 
Podkreśla, że stara się, by te ramy miały formy nie tyle anatomiczne, ile przede 
wszystkim autonomiczne. Ubrania eksponowane w ten sposób stają się 
bytami samoistnymi, wyzwolonymi z pragmatycznej funkcji okrywania ciała, 
mają okazję komunikować swój własny, wcale nieoczywisty status. Stępak 
nadaje im nowy sposób istnienia. 

Kilka lat temu Michał Haake, pisząc o tych obiektach (w tekście Przy 
obrusach Mariana Stępaka), sięgnął do Heideggerowskiego rozróżnienia 
(zawartego w O źródle dzieła sztuki) na rzeczy, narzędzia i dzieła sztuki. W tej 
perspektywie ubrania traktowane są jako narzędzia, ale i temu ujęciu wymy-
kają się obiekty Mariana Stępaka, bo są ze swojej użyteczności – można powie-
dzieć – wyprane. Oczywiście zaliczymy je do sztuki, ale trudniejsze jest pytanie:
jakiego rodzaju to sztuka? Do jakiego kodu sięga i czym się właściwie zajmuje? 

Jeśli pominiemy prace Stępaka wykorzystujące tkaniny nowe  
i nieużywane, to we wszystkich jego pracach eksplorujących to, co zużyte, 
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Fragment instalacji Jerzego Hejnowicza

odnajdziemy zamiar uchwycenia samoistnie dokonanego zapisu minio-
nego czasu. Nie jest to jednak zapis jednostkowych chwil, lecz długich 
okresów powszedniego użytkowania. Prace tego artysty nie są, jak haiku, 
zarejestrowaniem idiomatycznego momentu, lecz raczej jak biegnące po-
woli i chwilami nieefektownie powieści-rzeki. To obraz czasu podążającego 
stępa (pozwolę sobie na taką aluzję do nazwiska artysty). W refleksji nad 
przemijalnością, którą proponuje Stępak, warto zauważyć, że zużycie 
ubrań, które stawia nam przed oczyma, nie jest zużyciem ekspresyjnym, 
krzyczącym, dramatycznym. Nie jest też tematem tej sztuki destrukcja, bez 
trudu rozpoznajemy, że prezentowane są sukienki, koszule, obrusy. 

Jest wiele trafności w określeniach „martyrologia materii” czy „sztuka 
odejścia”, które dla fenomenu twórczości Mariana Stępaka proponował  
w swoim czasie Wojciech Sadley. Osobiście jednak chętniej bym akcentował 
afirmację i swoistą pogodę ducha (i materii), z jaką Stępak ukazuje przemija-
nie zwyczajności, tego, co powszednie. Niektóre eksponowane wzory na 
tkaninach są ujmujące i rozbrajające z powodu czytelności minionych już 
pomysłów na uatrakcyjnienie tanich ubrań. Przypominają, jak zapomniane 
prawie piosenki, coś z emocjonalnych klimatów codziennego życia, które 
już się dawno ulotniły. Stępak wielokrotnie podkreśla, że z materii, którą 
wykorzystuje, nie konstruuje kolaży czy ambalaży. Przypomina się tu 
jedna z najbardziej lubianych przez Jerzego Ludwińskiego wypowiedzi 
Marcela Duchampa: Ambalaże Nowych Realistów coś komunikują, moje 
ready mades – milczą. Ubrania rozpięte na ramach przez Stępaka też milczą. 

A jednak Marian Stępak wykonał przynajmniej jedną pracę bliską for-
 mule ambalażu. Była to książka (raczej księga) bez liter i słów, a stronami były 
stare koszule, sukienki, nawet rajstopy i obrusy. Z satysfakcją prezentowałem 
ją w kilku miastach europejskich w ramach wystawy In Orbit Round the 
Driffting Book. Ponadto prace Stępaka z cyklu Piramidy też do ambalaży 
nawiązują. Chyba najbliższym dla ich pokrewieństwem są akumulacje 
Armana z lat 60. Akumulacją – metodycznym zestawieniem (lecz nie „artysty-
czną kompozycją”) analogicznych przedmiotów – był pokazany w Galerii 
Działań rodzaj wigwamu ze starych, schludnie połączonych ze sobą ubrań. 

Temat drobnych malarskich ingerencji Stępaka na obiektach, które 
prezentują – charakter tych ingerencji zmieniał się w już blisko dwudziesto-
letniej działalności artysty wielokrotnie – to osobne zagadnienie, do podjęcia 
przy innej okazji. Kiedy indziej też przyjdzie wspomnieć o performansach 
i obiektach jego studentów i studentek. Natomiast nie chciałbym teraz 
pominąć innego wątku jego twórczości, pokazanego w Galerii Działań. 
Mam na myśli fotografie (wykonane przez Stępaka w najróżniejszych, także 
egzotycznych miejscach) ukazujące zniszczone codzienne przedmioty, 
porzucone lub zgubione w przyrodniczym środowisku. Te drobiazgi spra-
wiają wrażenie pozostałości świadomych efemerycznych działań lub po 
prostu wymownych śmieci. Fotografie wyzyskują tę niejednoznaczność: 
można widzieć w nich resztki znaków sztuki lub wchłonięte przez przyrodę 
resztki ludzkiej obecności. Zapisy tropienia, ulegających entropii znaków 
ubogiej ludzkiej powszedniości. 

Funkcjonuje stereotyp, że zajmowanie się ubraniami i tkaninami 
w sztuce jest domeną kobiet. Twórczość Stępaka jest wyjątkiem, który być 
może tylko potwierdza tę regułę. Czy może przez to jakoś stymulować 
refleksje – może peryferyjne, ale jednak – w polu problematyki gender? 

2.
Podobnie paradoksalne pytanie z zakresu zagadnień gender  

a rebours przyniosła następna wystawa w Galerii Działań. Był to Paradoks 
w grochy Jerzego Hejnowicza. Trzy obiekty (realistyczna figura staruchy 
w chuście na głowie, para damskich pantofli na szpilkach i portret starej 
kobiety) tworzyły instalację oświetloną migającymi lampami z dyskoteki. 
Instrumentarium właściwie kobiece, ale zaprzęgnięte do songu o czymś 
innym niż – za przeproszeniem – tożsamościowy dyskurs. Przypadek to czy 
znak czasu? 

Baba w chuście i wielowarstwowo założonej sporej porcji ciuchów  
z second handu najgorszego sortu kroczyła z determinacją do swojego celu.  
Z powściągliwą desperacją śmietnikowej zbieraczki dzierżyła naręcza toreb 
reklamowych eleganckich firm, które tylko podkreślały jej ubóstwo. Była tak 
realistyczna, że jak żywa, a tak ponura jak śmierć, co jeszcze nie nadeszła, ale 
już się zbliża. Jej portret w ośmiokątnej ramie to niemal powtórzenie formy 
portretu trumiennego; migające światła powodowały, że jej twarz jakby 

drgała na nim złowieszczo. Starucha zmierzała jak fatum w kierunku pary 
pantofli w grochy, pantofli z logo Paradox widocznym wewnątrz. I to już  

– w materialnym sensie – właściwie było wszystko. 
Kolorowe światła pokrywały to wszystko cienką warstwą sztucznego 

życia, ale bieda-śmierć już tu przyszła. Bieda i śmierć są (w języku polskim) 
rodzaju żeńskiego. Paradoks jest męskiego rodzaju, nawet jeśli jest „w grochy”. 
Razem ze staruchą, która na jednej z toreb ma wypisane hasło „Jest super”, 
przyszedł tu jeszcze ktoś. Taki niewidzialny facet, co o nim ciągle piszą gazety, 
a nazywa się Kryzys; ten na pewno słusznie jest rodzaju męskiego. 

Jerzy Hejnowicz sięgnął po realistyczną figurację, od której przez lata 
zdecydowanie stronił (wyjątkiem były rysunki postaci wydrapane na za-
malowanych na czarno ekranach „grających” telewizorów). Skorzystał z kodu 
realistycznego, bo choć zdaje się mówić o lęku przed biedą, a nie o niej samej, 
to jednak chce mówić o realiach, które na razie jeszcze są ogólnie super. 

A zwykłość jest znakiem biedy. Migają jeszcze żywo światła,  
ale już ta starucha przylazła skądś do białego kubika galerii, który stał się  
na współczesną modłę kolorowo ruchliwy. Przestrzenne obiekty zainstalo
wane we wnętrzu galerii oddziałują mocniej, niż gdyby został tu zapro-
ponowany np. film wideo. Projekcja, choćby najbardziej dokumentalna  
w charakterze, odsyłałaby do fragmentu rzeczywistości znajdującego się 
gdzieś tam na zewnątrz, a z tą figurą w chuście konfrontowani jesteśmy 
bezpośrednio, w tu i teraz, w jakim właśnie jesteśmy. 

Widoczna staje się myślowa (emocjonalna?) ścieżka łącząca prace 
Hejnowicza i Stępaka. Marian Stępak od lat pokazuje przedmioty, które nawet 
w swoim najlepszym czasie nie były modne; już w momencie swojego 
pojawienia się były cieniem tego, co przyciąga uwagę, a upływ czasu  
i podniszczenie jeszcze mocniej je w tę sferę szarych znaczeń wcisnęły. Gest 
wyciągnięcia ich na światło dzienne (czy raczej w oświetlenie galerii sztuki) 
ma coś z materialnego wydobycia niepokojących pokładów nieefektownej 
powszedniości płynących pod cienką skórą wizualnych standardów este
tycznej poprawności.

Grzegorz Borkowski

Marian Stępak, Kontrasty, 13 - 24.03.2009
Jerzy Hejnowicz, Paradoks w grochy, 27.03 -15.04.09
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Fragment instalacji Jerzego Hejnowicza

Two Ordinaries
1.

For those familiar with Marian Stępak’s work, his exhibits are 
opportunities to follow his discreet artistic evolution. Meanwhile, viewers 
seeing his work for the first time, will focus their attention on the specific 
materials of these works. Stępak treats old clothes, common and rather 
cheap fabrics, like intriguing fragments of reality. He illustrates meanings 
wrought by objects so thoroughly common that even to describe them 
as objects of lowest rank would constitute an inappropriate mythology 
thereof. That commonality also prevents elegant monikers such as ‘ready 
mades,’ though it formally fits. 

Stępak does not glorify that ordinariness; instead, he calls for it not 
to remain unnoticed. He mounts old clothes on frames used for stretching 

painting canvass or creates his own frames. He underscores his desire for 
the frames to have not so much anatomic, but primarily autonomous 
forms. Clothes shown in this way become sovereign entities, freed from 
the pragmatic function of covering the body, they have an opportunity to 
communicate their own, not-entirely-obvious status. Stępak gives them a 
new form of being. 

In writing about these objects several years ago in his piece Przy 
obrusach Mariana Stępaka/At Marian Stępak’s Tablecloths, Michał Haake 
used Heidegger’s differentiation for things, tools, and art works (from his 
The Origin of the Work of Art). From that perspective, Stępak treats clothes as 
tools. However, his objects escape that categorization because they are, so 
to speak, ‘washed out’ of their utility. We clearly consider them art, but the 
more difficult question is what type of art is it? What kind of code does it use 
and what, in fact, does it deal with? 

If we bypass Stępak’s pieces that use new and unused fabrics, then 
in all his pieces exploring that which is used, we find the intent to capture 
the recording of time past. It is not however, the recording of individual 
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Obiekty Mariana Stępaka

moments, but lengthy periods of ordinary use. Stępak’s pieces are not 
recordings of idiomatic moments like haiku, but are instead more like slow 
flowing and momentarily unflashy epic novels. His work is the image of 
time stepping (excuse the allusion to the artist’s name). In reflecting on 
the passage of time as suggested by Stępak, it is worth noting that the 
way he presents clothing is not expressive, vociferous or dramatic. Further, 
destruction is not the subject of this art; one can easily recognize the artist 
presents dresses, shirts, and table cloths. 

Wojciech Sadley was quite correct in using the terms ‘martyrology 
of matter’ or ‘art of leaving’ to describe Stępak’s work. Personally, however,  
I prefer to accentuate the affirmation and a kind of positive spirit (and matter) 
with which Stępak shows the passage of things common, ordinary. Some of 
the patterns shown on fabrics are charming and disarming because of the 
obvious nature of past ideas to make cheap clothes more attractive. They 
are reminders, like nearly forgotten songs, of some matter of the emotions 
of daily life that evaporated long ago. Stępak often emphasizes that he does 
not make collage or emballage of his materials. This recalls one of Jerzy 
Ludwiński’s favorite quotes by Marcel Duchamp, “the emballages of New 
Realists communicate something, my ready mades – remain silent.” The 
clothes stretched on frames by Stępak also remain silent. 

Still, Stępak has made at least one piece that approaches the formula 
of emballage. It was a book (or, rather, a tome) without letters and words, 
but pages made of old shirts, dresses, even pantyhose and tablecloths.  
I took great pleasure in presenting it in several European cities as part of 
the In Orbit Round the Drifting Book exhibition. Moreover, Stępak’s pieces 
from the Piramidy/Pyramids series also recall emballage, though they are 
probably closest in relation to Arman’s accumulations from the 1960s. The 
kind of tee-pee made of old carefully put together clothes shown at Galeria 
Działań/Action Gallery was an accumulation – a methodical compilation 
(though not an ‘artistic composition’) of similar objects. 

Stępak’s themes of minor painterly interference in the objects he 
presents has changed over the artist’s nearly 20-year career many times; it is 
a separate issue, to be discussed at another time. There will be also another 
time to mention performances and objects of his students. However,  
I want to avoid bypassing another aspect of his work shown at Galeria 
Działań/Action Gallery. I’m referring to photography (taken by Stępaka 
in various, including exotic, places) that shows destroyed objects of daily 
use, abandoned or lost in the natural environment. This bric-a-brac gives 
the impression of remnants of intentional ephemeral activities or simply 
expressive garbage. Photographs exploit this equivocality: one might see 
in them the remains of symbols of art or the remnants of human presence 
subsumed by nature. They are recordings of following the symbols of poor 
human ordinariness giving in to entropy.

There is a stereotype that dealing with clothes and fabrics is the 
domain of women in art. Stępak’s art is an exception that maybe only 
confirms this rule. Can it, because of that, somehow stimulate reflection, 
maybe peripherally, but nonetheless, in the field of gender issues? 

2.
The next exhibition at Galeria Działań/Action Gallery brought  

a similarly paradoxical question on gender issues. The exhibition was 
Jerzy Hejnowicz’s Paradoks w grochy/Polka-dotted Paradox. Three objects: 
a realistic figure of an old woman with a scarf on her head, a pair of women’s 
heels, and a portrait of an old woman make up an installation illuminated 
by flashing disco lights. The tools are seemingly feminine, though they are 
harnessed in a song about something else than discourse about identity. 
Coincidence or a sign of the times? 

The woman donning a scarf and multitudinous layers of second-
rate and secondhand clothes steps determinately toward her goal. With 
the restrained desperation of a trash digger, she wields the handles of the 
plastic bags of elegant brands that only underscore her poverty. She is so 
realistic as if alive - and dour as the death that had not yet come, but was 
approaching. Her portrait in an octagonal frame is almost a repetition of 
the form of a postmortem photograph; flashing lights make her face quiver 
ominously behind it. The crone heads like fate toward the pair of polka-
dotted heels, heels with the visible Paradox logo inside. In the material 
sense, that is all. 

The colored lights bathe it all in a thin layer of artificial life, but poverty-
death had already arrived. Poverty and death are (in Polish) feminine nouns. 
Paradox is masculine, even if it is polka-dotted. The old woman – one of her 
bags says ‘It’s great!’ on it – had someone with her. It was an invisible guy the 
papers constantly write about; his name is Crisis – that one is, most certainly, 
appropriately a masculine noun. 

Jerzy Hejnowicz used realistic figuration, which he had decidedly 
eschewed for many years (with the exception of drawings scratched on 
black-painted ‘playing’ television screens). He used a realistic code, because, 
although he seems to speak of fear of poverty and not poverty itself, he 
wants to talk about reality, which is still generally great! Meanwhile, 
ordinariness is a sign of poverty. The lights are still vividly flashing but this 
old woman has already scuttled into the white cube of the gallery, which 
has become colorfully jumpy, in following modern trends. The spatial 
objects installed in the gallery’s interior have a stronger impact than if e.g. 
video had been used instead. A screening, even the most documentary 
kind, would refer viewers to a fragment of reality located somewhere, out 
there, on the exterior, while this figure in the scarf confronts us directly, here 
and now, just as we are. 

The intellectual (and emotional?) link between the works of 
Hejnowicz and Stępak becomes apparent. For years, Stępak has been 
exhibiting objects that were démodé even at their height; when they 
appeared, they were already shadows of things that draw attention to 
the passage of time and dilapidation has only pushed them further into 
this sphere of gray meaning. The gesture of pulling them out into daylight 
(or rather art gallery lighting) carries something of the material mining of 
unsettling depths of feckless ordinariness flowing under a thin skin of visual 
standards of aesthetic correctness.

Grzegorz Borkowski

Marian Stępak, Kontrasty/Contrasts, 13 - 24.03.2009
Jerzy Hejnowicz, Paradoks w grochy/Polka-dotted Paradox, 27.03 -15.04.09
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Zbigniew Makarewicz Rozbiór Dramatyczny Przedmiotu. performance, wykład 17.04.2009
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Festiwal Performance Interakcje 10.05.2009 
1. Johanna Householder (Kanada)
2. Julian Higuerey (Wenezuela) 
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3. Carlos Eduardo Monroy (Kolumbia)

4. Ewa Polańska (Polska) 
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Łukasz Majcherowicz malarstwo 22.05.2009



99

Anastazy B. Wiśniewski, Postcontemporary Art 04.10.2009
 

Prace z kolekcji Andrzeja Mitana
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Świat Myśli Nas

Prezentacja Małgorzaty Szandały jest przykładem wystawy, w której 
autorka dostosowuje koncept pracy do zastanej przestrzeni, którą jednak też 
sama modeluje. W pierwszym pomieszczeniu umieściła prostokątne białe 
plansze, równo zapisane powtarzającym się tekstem. Mimo że same plansze 
ustawione zostały skośnie, tworzyły wrażenie ładu i harmonii – ułożonych 
myśli. Miała na to wpływ również zastosowana neutralna czarno-biała 
estetyka – brak kolorów, które mogłyby odwracać uwagę. 

Zaskoczenie następuje po przejściu do drugiego pomieszczenia 
galerii. W nim białe kartki z często niedokończonymi zdaniami czy tylko 
słowami tworzą wysoki stos przy oknie. Nie kojarzy się on jednak z dokładnie 

ułożoną piramidą. Raczej z wysypiskiem makulatury. Umieszczenie tych 
„śmieci” przy oknie artystka uzasadniła tym, że jest ono rodzajem granicy 
między światem zewnętrznym a wewnętrznym. Na granicy tej, jak na sicie, 
bezużyteczne komunikaty zbierają się jak fusy, aby wartościowe mogły 
wniknąć do wnętrza i utworzyć harmonijny sens. 

Zastanawiające, że w pierwszym pomieszczeniu, w którym znajdują 
się „myśli poukładane”, odbiorca ma jednak wrażenie pewnego przytłoczenia. 
Wynika to z dużej skali plansz, ale jakby także z tego, że wartościowe myśli 
są tymi wielkimi, trudnymi myślami, często wymagającymi przygotowania. 
Może zatem ukrytym przekazem całej wystawy jest sugestia, że nasze myśli 
są w większości śmieciowe. Wypowiadamy o wiele za dużo niepotrzebnych 
słów-śmieci, przez co w zetknięciu z tymi wartościowymi nagle czujemy się 
malutcy i zagubieni. 

Katarzyna Zadworny
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Małgorzata Szandała, teksty wizualne, 16.10.2009

World Thought Us

Małgorzata Szandała’s work is an example of an installation where 
the artist adapts the concept to the site, which she also modifies. In the 
first room, she places rectangular white boards, covered in repeating 
text. Although the boards themselves are setup diagonally, they give the 
impression of order and harmony, i.e. orderly thoughts. The neutral black-
and-white aesthetics – no colors that could turn attention away, also feed 
this impression. 

Surprise comes after entering the gallery’s second room. There, 
white sheets, often with incomplete sentences or mere words, make up  

a tall stack near the window. It does not look like a precisely arranged 
pyramid, however, but rather a recycled paper dump. Szandała’s stated 
reason for placing this ‘refuse’ near the window is that it makes for a type of 
border between the external and internal worlds. Useless messages collect 
on this border as if tea leaves on a sieve, so that the valuable messages can 
penetrate the interior and create cogent sense.

Interestingly, in the first room containing the ‘orderly thoughts,’ 
the viewer gets the impression of being cramped. The large scale of the 
boards causes this, but so does the fact that valuable thoughts are great 
and difficult, which often requires preparation. Maybe the hidden message 
behind the entire installation is a suggestion that most of our thoughts are 
garbage. We speak far too many unnecessary garbage words, causing us to 
suddenly feel small and lost when faced with words of worth.

Katarzyna Zadworny
 



102

PASAŻ SZTUKI IMIELIN, 17.10.2009
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fot. Małgorzata Szandała
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Studenci i dydaktycy ISP Uniwersytetu Jana Kochanowskiego w Kielcach. Struktury 13.02.2009
1. Katarzyna Krzykawska
2. Eliza Podkowa
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Paweł Kwiatkowski, Od ∞ do - 2  06.11.2009
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Pracownia Mariana Stępaka 13.03.2009
1. Natalia Oliwiak, Julia Jarmulska - performance,
2. Michał Kardas
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 Myśli nieuczesane 14 Pracownia Rysunku prof. Jerzego Hejnowicza, ASP w Poznaniu 11.12.2009
Natalia Wiśniewska Czasem
Mata Kotwica Zielnik kobiet 
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MO[PO]JARO, dziennik podróży

MO[PO]JARO to przede wszystkim rodzaj pamiętnika wędrowca, 
mniej więcej obiektywny, który kompilowałem od listopada 2004 do marca 
2006 roku. Tekst napisany został na około 660 pocztówkach, wysyłanych 
głównie z trzech państw, w których przebywałem w trakcie trwania projektu 

– Japonii, Polski i Mołdawii. Ich adresatem był rumuński krytyk sztuki Vladimir 
Bulat, wówczas wydawca „ArtHoc”, jedynego czasopisma mołdawskiego 
poświęconego sztuce współczesnej. Założeniem projektu był dialog  
o kulturze i sztuce współczesnej tworzonej w Europie Wschodniej i Japonii. 
Pierwsze teksty, które wymieniliśmy, dotyczyły głównie sztuki poczty, a więc 
kompozycji i projektantów znaczków, kopert i okazjonalnych pocztówek 

wydanych przez poczty państw, w których się znajdowaliśmy, poza tym 
listonoszy, a także funkcji instytucji poczty jako takiej. Bardzo szybko 
jednak zacząłem podawać też informacje o swoim życiu prywatnym; 
opisywałem dość szczegółowo swoje doświadczenia w Japonii, podróże 
do Polski. Zastanawiałem się również, jaką rolę projekt ten odgrywa  
w moim postrzeganiu rzeczywistości. Stopniowo przekształciło się to u mnie  
w obsesję. Na dodatek okazało się, że prawie każdy literacki tekst, który 
wpadał nam w ręce, zawierał wzmianki o poczcie. 

Inicjatywa pierwszej pocztówki wyszła od Vladimira Bulata, gdyż 
on nigdy nie otrzymywał kartek z tak egzotycznego kraju jak Japonia. 
Jednak lawina obiektów pocztowych, którą go zasypałem, sprawiła, że nie 
był w stanie ich wszystkich komentować i przede wszystkim stał się ich 
czytelnikiem. Możliwe też, że dodatkowo miało na to wpływ i to, że prawie 
od samego początku dostrzegałem w tym kanale wymiany informacji 
wizualnej i werbalnej możliwość samoterapii, własnej psychoanalizy, prawie 
publicznej, bo każdy listonosz mógł przeczytać, co się zdarzało. Dialog 
przekształcił się w monolog, w dość rozległy dziennik. Jednakże nawet 
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Teodor Ajder, MO[PO]JARO, dziennik podróży. 12.02.2010

jeśli bardzo się starałem, nie byłem w stanie opisać wszystkiego z taką 
dokładnością, z jaką bym chciał...

Większość pocztówek to przeróbki, kolaże na podstawie ulotek 
reklamujących wystawy w galeriach z centralnych dzielnic Tokio. Mimo 
moich interwencji wizualnych i dodawanego tekstu stanowią one także 
retrospekcję kilkuset wystaw, które miały miejsce w tym czasie w galeriach 
Tokio. Co więcej, na każdej z nich widnieją inne znaczki, co pokazuje również 
japońskie bogactwo filatelistyczne.

Do projektu dołączyli jako bohaterowie moich opowiadań, a także 
jako autorzy pocztówek, artyści z Polski, Japonii, Rumunii, Mołdawii, Francji, 
Korei, USA i Rosji. Uważam ich za artystów, nawet jeżeli niektórzy z nich 
pracują zawodowo w dziedzinach tradycyjnie niezwiązanych ze sztuką 
wizualną. Są to: Katarzyna Rowicka, Julita Gielzak, Greg Mardyła, Ikar Kozak, 
Yasunori Shiobara, Vitalie Zubco, Aska Murao, Ioan Liviu Orleţchi, Slava Ouş, 
Victor Gruşevan, Nelly Vrânceanu, Roman Tolici, Richard Charvet, Jimin Lee, 
Tonja Hickey, a także Zinaida Linden. 

Teodor Ajder, urodzony w 1978 w Kiszyniowie (Mołdawia), dziennikarz, 
psycholog. W 2006 roku otrzymał stopień doktora nauk medialnych 
Państwowego Uniwersytetu w Jokohamie. Jest autorem dwóch zbiorów 
opowiadań i powieści epistolarnej. Zajmuje się również sztuką oraz 
terapią przez sztukę. Pisze w czasopismach mołdawskich, głównie o sztu-
ce współczesnej. Ostatnio jego teksty można też znaleźć na stronach 
niektórych polskich czasopism. Najwięcej współpracuje z kiszyniowskim 
tygodnikiem „Ziarul de Gardă”, gdzie ma swoją tygodniową rubrykę  
o sztuce zaangażowanej pod tytułem: Artanţeapă, co można przetłuma
czyć albo jako „Sztuka szczypie”, albo „Posadzić sztukę na kołku”. Był też 
kuratorem kilku wystaw.

Teodor Ajder
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MO[PO]JARO, travel journal

MO[PO]JARO is mostly a kind of vagabond’s diary, more or less 
objective, which I compiled from November 2004 to March 2006. The 
text was written on about 660 postcards sent mostly from three countries  
I stayed in during the project – Japan, Poland and Moldavia. I sent them to 
Romanian art critic Vladimir Bulat, publisher at the time of “ArtHoc,” the only 
Moldavian contemporary art periodical. The project assumed a dialogue 
about culture and contemporary art created in Eastern Europe and Japan. 
The first letters we exchanged mainly concern postal art, i.e. composition 
and designers of stamps, envelopes and special commemorative postcards 

printed by post offices of the countries we were in, as well as mail carriers 
and the function of the postal institution as such. Very quickly, however,  
I began adding information about my private life. I described in some detail 
my experiences in Japan and travels to Poland. I also wondered what kind 
of role this project played in my view of reality. Gradually, this turned into 
my obsession. Further, nearly every literary text that seemed to fall into our 
hands contained postal references. 

Vladimira Bulat came up with the initiative for the first postcard as he 
had never received postcards from a place as exotic as Japan. However, the 
avalanche of postal objects I showered him with meant he was unable to 
comment on all of them and, more than anything, he became a reader. This 
was possibly further influenced by the fact that, from the outset, I saw in 
this visual and verbal information exchange channel the possibility for self 
therapy, auto- psychoanalysis, which was nearly public as every letter carrier 
could read what had happened. The dialogue turned into a monologue, 
and into a fairly extensive journal. But even though I tried hard, I was unable 
to describe everything as precisely as I would have liked.
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Teodor Ajder, MO[PO]JARO, dziennik podróży. 12.02.2010

Most of the postcards are conversions, collages based on fliers 
advertising exhibitions at galleries in Tokyo’s central districts. Despite my 
visual interventions and added text, they are also a retrospective of several 
hundred exhibitions that took place over this time in Tokyo galleries. What’s 
more, a different stamp is affixed to each, which also evidences Japan’s 
philatelic richness.

Artists from Poland, Japan, Romania, Moldavia, France, Korea, USA, 
and Russia joined the project as the subjects of my stories and authors of 
postcards. I consider them artists even if some of them work professionally 
in fields traditionally not associated with visual arts. They are Katarzyna 
Rowicka, Julita Gielzak, Greg Mardyła, Ikar Kozak, Yasunori Shiobara, Vitalie 
Zubco, Aska Murao, Ioan Liviu Orleţchi, Slava Ouş, Victor Gruşevan, Nelly 
Vrânceanu, Roman Tolici, Richard Charvet, Jimin Lee, Tonja Hickey, and 
Zinaida Linden. 

Teodor Ajder (b. 1978, Kishinev, Moldavia) is a journalist and psychologist. In 
2006, he received his Ph.D – in media studies from the Yokohama National 
University. Ajder is the author of two collections of epistolary stories and 
novels. He is involved in art as well as art therapy and publishes in Moldavian 
periodicals, mainly about contemporary art. Recently, some Polish periodicals 
have also published his articles. Ajder usually works with Kishinev’s “Ziarul 
de Gardă” weekly, where he has a regular column about engaged art, called 
Artanţeapă, which translates either as ‘art pinches’ or ‘sit art on a peg.’ He has 
also curated several exhibitions.

Teodor Ajder
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Pracownia 59, prof. Jacka Dyrzyńskiego, ASP w Warszawie 05.03.2010
1. Łukasz Strupiechowski, Elżbieta Król
2. Z lewej praca Tomasza Lisowicza
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Dmitry Strakovsky, Histories, Brands and Other illusions, Trzy akustyczne performensy 18.06.2010
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lnstumenty pracy mentalnej
Jednym z kluczy do rozumienia twórczości Jacka Bąkowskiego jest 

dla mnie oś, albo raczej struna, rozpięta między pracami Linia mojego losu 
i Harmonia hominum.

W nazwie działania Linia mojego losu zawarł Jacek Bąkowski efekt 
migotania dwóch znaczeń. Usłyszeć w niej można – nie uchem, a raczej umy-
słem – i „bieg losu człowieka”, i „traf/przypadek”. W graficznym zapisie Linii… 
te dwa znaczenia ulegają zespoleniu w linię, która fascynuje kapryśną logiką 
i ascetyczną urodą. Linia… wizualizuje jednocześnie pojęcie, wymykające 
się jednoznacznemu określeniu, a mimo to trudno zaprzeczyć, że pokazuje 
pewną konkretną prawdę. Mamy okazję pogodzić się z faktem, że choć nie 
możemy jeszcze sformułować wynikającego z tej prawdy wniosku, to jednak 
dowiedzieliśmy się czegoś istotnego. Linia, traktowana jako część wizualnego 
działania Linia mojego losu wnika bowiem w nasz umysł w sposób szczególny. 

Zyskuje on w ten sposób jakby nowe narzędzie. Czy jest to narzędzie badawcze? 
Może nim być z pewnością. Ale może też być instrumentem, który uruchomi 
ruch myśli i emocji, ruch generujący procesy nie tylko poznawcze, ale i kreacyjne.

Harmonia hominum jest jednocześnie instrumentem w znaczeniu 
pojęciowym i w znaczeniu całkiem tradycyjnym: można na nim grać wydoby-
wając dźwięki. Ale nie usłyszymy ich w pełni, jeśli pominiemy proces refleksji 
i działań (konstruktorskich, manualnych i kontaktów z ludźmi), proces który 
doprowadził do powstania tego szczególnego instrumentu. Harmonii homi-
num słuchać warto umysłem, na podobnej zasadzie jak Linię mojego losu
oglądać warto nie tylko oczami. 

Jacek Bąkowski proponuje nam prace nie tyle do odczytania, ile do 
wykorzystania – posłużenia się nimi jak instrumentami. Instrumentami pracy  
z naszą świadomością, pracy kreatywnej i nie podporządkowanej założonemu  
z góry celowi. To instrumenty do pracy mentalnej, która sama wyznacza swój cel.  
To instrumenty nie poddające się instrumentalizacji. 

Grzegorz Borkowski
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Jacek Bąkowski, Moja druga noga; instalacje, obiekty 09.04.2010

lnstuments of Mental Acivity
What helps me to understand Jacek Bąkowski’s artistic activity is rather 

a string than an, axis which links his Line of My Fate and Harmonia Hominum.
In the title Line of my Fate can be found two meanings. We can hear - 

with our mind rather than with our ear - both the continuity of human fate and 
a random event. When drawn, the Line combines the two meanings into a line 
which fascinates with its refined logic and esthetic appeal. It visualises a notion 
which reveals some defined reality in spite of being vague. We have a chance 
to accept the fact that although we are not able to draw any conclusion out 
of this reality, we have already learned something essential from it. The line, 
taken as a visual part of the project, penetrates our mind in such a way that it 
becomes its new tool. Is it an instrument of research? Well, it may be. But it also 
may be an instrument that triggers thought and emotions, or activity, which 
generates cognitive as well as creative processes.

Harmonia Hominum is both a notion and a real instrument which one 
can play. But we won’t hear the sounds’ full potential if we ignore the idea and 
the process (design, manual work, social context); the process which led to the 
creation of this unique instrument. One should listen to it with one’s mind just 
as one should look at Line of My Fate not only with one’s eye.

Jacek Bąkowski creates projects that can be used as tools rather than 
be perceived and understood. And with these tools we can work on our 
awareness in a creative way without a previously defined goal. They are 
instruments of mental activity which sets its own targets.

They are instruments which can’t be instrumentalised.

Grzegorz Borkowski
Tłumaczenie / translation: Aniela Korzeniowska, Jacek Bąkowski
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Festiwal Performance Interakcje 09.05.2010
1. Lucas Murigda (USA) 
2. Kana Fukushima (Japonia) 
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3. Marcus Vinicius (Brazylia) 
4. Dryfująca książka/Drifting book
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Promocja Tytułu Roboczego poświęconego Andrzejowi Mitanowi 14.05.2010
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Grzegorz Rogala i jego Fatamorgana, fotografie - Jan Piekarczyk i Jan Rylke 14.05.2010
1. Jan Piekarczyk

2. Grzegorz Rogala
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1. fot. Dariusz Kondefer

www.terapia.me
czyli adaptacja internetowej powieści na galeryjną przestrzeń

– Co właściwie pokażesz na wystawie? – Tym pytaniem znajomi 
wprawiają mnie w stan konsternacji, ponieważ to, co zamierzam wystawić, 
nie ma jeszcze nazwy. Nie chcąc jednak zostawić ich bez odpowiedzi, mnożę 
wyjaśnienia, a każde równie prawdziwe, jak niepełne:

1. To tłumaczenie... książki na... przestrzeń galerii.
2. Ekspozycja prozy graficznej.
3. Literacka aranżacja przestrzeni.
4. Historia opowiedziana w konkretnym wnętrzu, 
bo przecież w innym wnętrzu ta sama historia wyglądałaby inaczej.
5. Rodzaj gry literackiej.
U źródeł pomysłu znajduje się pragnienie, by stworzyć formę, która 

pozwoli przeciągnąć linki pomiędzy słowem a obrazem, sztuką a psychotera-
pią, przestrzenią internetu a przestrzenią fizyczną, wirtualną rzeczywistością 
a realnym światem i, przede wszystkim, między autorem a odbiorcą. Dlatego 
gości galerii nazywam Użytkownikami Wystawy i zachęcam do LITERA-ckiego 
przekształcania przestrzeni.

Punktem wyjścia jest moja książka www.terapia.me (tytuł jest zarazem 
adresem strony). Książka szczególna – „dosłowny” zapis kilkunastu sesji  
nieistniejącej internetowej grupy terapeutycznej: Warsztatów Wirtualnego 
Urzeczywistniania Marzeń. Jest więc moja wystawa swego rodzaju adaptacją 
internetowej powieści na galeryjne wnętrze. Adaptacją interaktywną, 
ponieważ pozwala wejść w „skórę” Wirtualnych Marzycieli (bohaterów 
książki) i sprawdzć, do czego mogą się przydać terapeutyczne fonty.

Zapraszam do oglądania/czytania/pisania marzycielskich słów i obrazów! 

Dorota Suwalska
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Dorota Suwalska, www.terapia.me, 05.11.2010

www.terapia.me
Adaptation of an Internet story into the gallery space.

“What will you actually show at the exhibition?”  That question, asked by my 
friends, is a source of consternation, because what I intend to show does not have 
a name yet. However, not wanting to leave them without an answer, I multiply 
my explanations, with each being equally true and incomplete at the same time:

It is a translation… of a book… into a gallery space
An exposition of graphic prose,
The literary arrangement of space,
A story told in a specific interior, because in another interior 
the same story would look different.
A kind of literary game.
At the source of the idea is the desire to create a form that will facilitate 

linkage between word and image, art and psychotherapy, Internet space and 
physical space, virtual reality and the real world and, above all, between the 
author and audience. That is why I consider the gallery guests Exhibition Users 
and encourage them to LITERA-lly transform the space.

The starting point is my book www.terapia.me (the title is also the 
page address). It is a particular book, “literally” the recording of about a dozen 
meetings of a nonexistent Internet therapy group, the Making-Dreams-Reality 
Virtual Workshops. Therefore, my exhibition is a kind of adaptation of an 
Internet story into the gallery space. It is an interactive adaptation, because 
it allows users to step into the shoes of the Virtual Dreamers (book characters) 
and learn the ways in which therapeutic fonts may be useful.

Enjoy looking at/reading/writing the words and images of dreams!

Dorota Suwalska
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Wojciech Różyński, Rewers 10.03.2008
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Przystanek - Remiks

Warszawa, jak chyba żadne inne miasto, posiada wiele pozornie 
historycznych obiektów, które właściwie są makietami (Stare Miasto,  
Zamek Królewski), ale odwraca się od ocalałych, autentycznych elementów, 
wstydliwie chowając się za fasadami „nowego”. Lecz to nowe to zaledwie 
nieudolnie powielone „stare” – coś co już było lub bardzo często zupełnie 
nie pasujący do otoczenia „klon” obiektów zagranicznych. Skutkiem tego 

„pamięć historyczna”, skutecznie wymazywana przez stulecia, poprzez 
kolejne wojny, zabory i okupacje, zaciera się coraz bardziej. 

Podjąłem próbę odtworzenia początkowego przystanku kolei 
elektrycznej WKD Warszawa – Grodzisk, w miejscu, w którym istniał przed 
II wojną światową (Warszawa, ul. Nowogrodzka 40). Pomysł narodził 
się podczas przeglądaniu archiwalnych zdjęć EKD. Pomimo, że miejsce 
to znajdowało się w rejonie szczególnie dotkniętym przez działania 
wojenne, pozostało w formie prawie nie zmienionej. Obserwując ulicę  
z perspektywy przedwojennego przystanku i porównując ją ze zdjęciem 
sprzed siedemdziesięciu lat, doznałem przedziwnego uczucia, że jestem 
jednocześnie „tu i teraz” a zarazem „tu i wtedy”. Przeszłość i teraźniejszość 
odczułem dokładnie w tym samym czasie. Jakby istniejąca wiele lat, 
przemierzająca niewiele zmienioną trasę kolejka EKD stała się wehikułem 
czasu. W oparciu o dokumentację, udostępnioną przez Prezesa Klubu 
Miłośników EKD/WKD, odtworzyłem pierwotny wygląd początkowego 
przystanku tej kolei – drewniany słup i tablica z odpowiednim napisem. 
Na słupie ukryty został odtwarzacz mp3 z głośnikiem odtwarzającym 
będą dźwięki przedwojennej ulicy: szum samochodów, klaksony, dzwonki 
rowerowe, rozmowy. Zrealizowano w dniach 10-12.12.2009. 

Ogród zoologiczny

W połowie kwietnia 1873 roku na ulicy Hożej pod nr 23, założono 
w Warszawie pod firmą Bartels, Kloss et Comp. ogród zoologiczny. Według 
opisu Bolesława Prusa, który jako kronikarz miasta musiał niejako z obowiązku 
zwiedzić ów przybytek, „składał się on z dwu części, a mianowicie z pewnej 
liczby pokojów i ogrodu”. W ogrodzie – relacjonował początkujący wówczas 
dziennikarz – zauważyliśmy trzech bardzo niespokojnych niedźwiedzi, parę 
małoletnich lisów, chudego wilka z mocno wystającym językiem, trochę sów  
i jednego orła. W pokojach stały znowu klatki z wszelkiego rodzaju ptactwem, 
nie wyłączając papug rozmaitej wielkości, kur i gołębi różnej formy, a nawet,  
jeśli nas pamięć nie zawodzi, dostrzegliśmy parę ptaków rajskich i kilku 
naturalnych dudków. 

Wkrótce prasa doniosła, że skradziony został stamtąd rzadki ptak 
największego gatunku sowa Puchacz (bubo maximus) wraz z łańcuchem na 
nodze; pewnie jakiś zoofil wypuścił męczącego się ptaka na wolność. Innym 
razem popularna popołudniówka informowała, że jeden z niedźwiedzi 
Bartelsa zerwał łańcuch i przeskoczył przez płot. Nastraszył potem solidnie 
kilka kobiet, a na jednej nawet poszarpał odzienie, aż niejaki pan C., urzędnik 
magistratu, człek wielkiej odwagi, energicznym postępowaniem zmusił 
niedźwiedzia do posłuszeństwa, łańcuch z obrożą przypiął na szyi i przymocował 
zbiega we właściwym mu miejscu.

Aleida Assmann w jednym z opracowań szczególną uwagę poświęca 
zagadnieniu związków pamięci z konkretnymi miejscami w fizycznej 
przestrzeni, które zawierają ślady po czymś, czego już nie ma. Na  podstawie 
tych pozostałości można rekonstruować historię, przywrócić jej ciągłość.

W miejscu, gdzie istniał ogród zoologiczny w XIX w. (obecnie jest to 
trawnik u zbiegu ulic Hożej i Kruczej) umieściłem 24.04.2010 stylizowany 
szyld ogrodu, tabliczkę informacyjną o powyższej treści oraz transmisję wizji 
i dźwięków zwierząt z kamer umieszczonych w obecnym warszawskim zoo. 
To mój sposób na wypełnienie luki, powstałej w pamięci miasta.

Wojciech Różyński

Wojciech Różyński, działania miejskie 2009/2010 
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Katarzyna Bąkowska, Pasaż sztuki Imielin 2, ul.Dereniowa 2a-c, Warszawa 14.12.2010 
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Maciej Pakalski, Reliefy 18.11.2010
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Jerzy Ludwiński, wybitny polski teoretyk i krytyk sztuki, niejednokrot-
nie uzupełniał swoje eseje i wykłady prostymi rysunkami-diagramami, które 
w sugestywny sposób obrazowały koncepty ujęcia wybranych zjawisk  
w sztuce. Jakby mimochodem doprowadził w ten sposób do skrystalizowania 
formuły diagramu jako wizualno-pojęciowego komunikatu, towarzyszącego 
dociekaniom związanym ze sztuką. Sądzimy, że tę formułę warto obecnie 
docenić, poddać namysłowi i kontynuować – niezależnie od tego, czy będzie
my diagramy traktować jako fakty artystyczne, czy wizualne fakty innego 
rodzaju. 

Do wystawy Diagram zaprosiliśmy ponad 40 osób aktywnie 
zajmujących się sztuką, by przedstawiły wypowiedzi nawiązujące do formuły 
diagramu. Do ich decyzji pozostawione zostało, czy będzie to zapis wykona-
ny przy okazji pracy nad jakimś zagadnieniem, czy też rodzaj komunikatu 
autonomicznego.

Wystawa Diagram pomyślana jest jako rodzaj przypomnienia 
twórczości Jerzego Ludwińskiego w 10 rocznicę Jego śmierci, a jednocześnie 
przyjrzenie się różnym postaciom twórczej aktywności, w których diagram 
jest punktem odniesienia. Nieoczywisty status diagramu kieruje uwagę 
poza to, czym on jest.

Diagram 
Jerzemu Ludwińskiemu



Jacek Bąkowski, Jan Berdyszak, Jan Chwałczyk, 
Andrzej Dłużniewski, Jacek Dyrzyński, Wanda Gołkowska, 
Alojzy Gryt, Jerzy Hejnowicz, Małgorzata Iwanowska-Ludwińska, 
Jacek Jagielski, Rafał Jakubowicz, Jacek Kasprzycki, Koji Kamoji, 
Krzysztof Klimek, Krzysztof Knittel, Andrzej Kostołowski, 
Piotr C. Kowalski, Barbara Kozłowska, Jarosław Kozłowski, 
Paweł Kwiatkowski, Olga Lewicka, Wiesław Łuczaj, Hanna Łuczak, 
Zbigniew Makarewicz, Sławomir Marzec, Bogusław Michnik, 
Daria Milecka, Jan Mioduszewski, Andrzej Mitan, Fredo Ojda, 
Edyta Ołdak, Andrzej Pepłoński, Waldemar Petryk, Paweł Polus, 
Wojciech Różyński, Jan Rylke, Maciej Sawicki, Cezary Staniszewski, 
Wojciech Stefanik, Marian Stępak, Małgorzata Szandała, 
Jan Świdziński, Ewa Zarzycka
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Jerzy Ludwiński often illustrated his essays and lectures with 
drawing-diagrams that suggestively present the concepts of certain art 
phenomena. In doing so, he contributed to the diagram becoming a regular 
visual-conceptual message that accompanies art related investigations. We 
feel it is time this formula received its due, be considered and continued, 
irrespective of whether one treats diagrams as artistic facts or visual effects 
of another kind. 

For the Diagram exhibition, we invited nearly 40 individuals actively 
involved in art to present their thoughts on the diagram formula. It was their 
decision whether to present pieces from another work or concoct a kind of 
autonomous message.

The Diagram exhibition is meant to increase remembrance of Jerzy 
Ludwiński’s work on the 10th anniversary of his death, while taking a closer 
look at various forms of creative activity in which the diagram is a point of 
reference. The diagram’s unobvious status directs attention outside of itself.
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DIAGRAM Jerzemu Ludwińskiemu 21.12.2010



131

DIAGRAM to Jerzy Ludwiński 21.12.2010


